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Collana di studi e ricerche ii  inclusive interiors
La collana di studi ii inclusive interiors, nel tentativo di costruire un 
ambiente adattabile che risponda alla necessità di dialogo interculturale 
determinata dai flussi migratori transnazionali, si propone di tracciare 
un quadro delle più rilevanti sperimentazioni architettoniche sugli 
interni collettivi, capaci di mettere in luce le strategie e gli strumenti 
più innovativi di “progettazione inclusiva” al riguardo. A tal proposito, 
essa raccoglie contributi critici multidisciplinari, focalizzati su quelle 
architetture e quegli spazi che meglio rispondono al cambiamento dell’uso 
dell’ambiente collettivo, in una società segnata dall’intensificazione della 
mobilità delle persone e delle informazioni.
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Introduzione
Identity and diversity – whether cultural, ethnic, religious or political – 
mark our contemporary global context on a daily basis. We live in an age 
that might be defined by migration of populations, and by the movement 
of people, information and knowledge. From continent to continent, from 
nation to nation, from region to region, from city to city, individuals or 
groups of people overcome geographic borders and cultural or linguistic 
barriers in search of an economic comfort zone, as well as for study 
purposes, for tourism or to experience new lifestyles and social relations.
Old and new nomads inscribe traces, invisible or real, on the places they 
cross and where they stop, generating linguistic, cultural and lifestyle 
contaminations. Today, the shared spaces of metropolitan life are vivified 
by the interrelationship and exchange between people in a very new process 
of global intensification. For this reason their definition today requires a 
total rethinking of the uses and meanings traditionally associated with 
them, in relation to ongoing sociocultural changes. Hybridization and 
multiculturalism, in fact, demand new forms of inclusivity from the spaces 
that, in the past, had mainly to reflect a sort of collective representation.
From this point of view, the spaces of knowledge, due to their ability to 
develop cross-cultural intersections, represent the privileged places to 
investigate the relationship between global nomadism and sociocultural 
inclusivity. In fact, no longer exclusively devoted to contemplating art, 
or isolated places for reflection and intellectual analysis, museums and 
libraries have become open places where people meet and exchange ideas, 
contact zones of contemporary culture. As a result of the constant updating 
process in which they are involved, they have become the physical nodes 
where identity and diversity may come into contact and generate new 
perspectives – ideal places for transnational contemporary socialisation.
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The first section of the book ‒ “Questions” ‒ is aimed at highlighting the 
particular relevance of these places in defining a cultural network in which 
people’s paths cross, and where ties are constantly knotted and loosened 
in ever new ways. In this regard, Luca Basso Peressut focuses his attention 
on the innovative role played by culture in the construction of an open 
and inclusive public sphere that meet the needs of a more cohesive and 
sustainable society. On the other hand, Imma Forino reads the changes 
that these places of learning have experienced over time, considering the 
actors who animate those environments, partakers of the erratic movement 
that crosses modern global societies, who metaphorically find a temporary 
“cultural home” in libraries and museums.
The second section ‒ “Museums” ‒ is specifically dedicated to 
museographical topics, with two essays that paradigmatically read 
the changes related to the actual knowledge system. In the first one, 
Margherita Parati focuses on a specific phenomenon affecting museum 
narrations and spaces, involving the use and re-evaluation of performing 
language based on direct actions and physical experiences. In the second 
one, Stephanie Carminati investigates Jewish museums, to provide an 
interesting and valuable example of the communication and exhibition 
strategies that can be put in place in order to communicate culture and 
history from a personal point of view.
The third section tries to outline a possible future for libraries in the 
light of the current phenomena of transnational migration of people as 
well as information. On the one hand, Daniele Mondiali examines the 
relationship between libraries and new technologies, focusing both on 
spatial design and the virtual dimension. On the other, Lavinia Dondi 
describes a sort of renaissance of local libraries, interpreted as meeting 
places open to the community, as well as key buildings that contribute 
toward forging the identity of the city.
Finally, the third section ‒ “Hybrid Spaces” ‒, through Jacopo Leveratto’s 
essay, offers an overview of the institutional, functional and spatial 
relationships that have existed between museums and libraries, in order 
to provide the library a future still tied to the text, in a context marked 
by the dematerialisation of the information support. The volume is then 
concluded by a glossary on global nomadism, edited by Elena Elgani, and 
an annotated bibliography about the same topic, which integrates the 
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Nomadi transculturali, caravanserragli urbani 
e spazi pubblici di quartiere
Arianna Dagnino
La doppia faccia della mobilità globale
Quando vent’anni fa pubblicai il libro I nuovi nomadi (1996), un’intera 
generazione di tecnologie informatiche stava aprendo la strada all’era 
digitale. Nel suo affermarsi la rivoluzione informatica favorì in modo 
particolare nuove possibilità di interazione fra la dimensione globale e 
quella locale, stili di vita itineranti e modelli di lavoro deterritorializzati. 
In questo contesto di crescente mobilità su scala planetaria, previdi 
la comparsa di un nuovo attore sociale ‒ il neonomade ‒ e un nuovo 
approccio esistenziale ‒ il neonomadismo. Descrissi i nuovi nomadi (o 
nomadi globali) come individui «capaci di nuotare agilmente fra le acque 
delle differenze etniche, sociali e linguistiche […] grandi esperti in fatto 
di repentine metamorfosi […] capaci di adattarsi a un mondo dove, ormai 
e per sempre, non saranno più reperibili né un centro, né una direzione, né 
un punto perennemente stabile di riferimento» (Dagnino 1996, 13-14). 
Pensai a loro come a pionieri di un nuovo tipo di mobilità esistenziale 
e professionale, lontana da percorsi di carriera lineari e consolidati, da 
un’ostinata accumulazione materiale, da uno sviluppo non sostenibile e da 
identità chiuse e statiche.
Col senno di poi, tale caratterizzazione sembra aver catturato per molti 
aspetti l’essenza simbolica di questa nostra epoca liquida, de-massificante 
e post-industriale. Tuttavia, a vent’anni dalla sua pubblicazione, devo 
riconoscere una certa limitatezza nell’inquadramento del fenomeno 
neonomadico racchiuso in quell’agile libretto. Allora, quasi inevitabilmente, 
nell’analizzare gli effetti socioculturali di una nuova serie di tecnologie 
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digitali mi soffermai sullo stile di vita e sulla concomitante visione del 
mondo di un particolare tipo di professionisti e di attori transnazionali, 
i cosiddetti knowledge workers (Drucker). Questo, però, mi portò a 
trascurare (o comunque a non mettere in dovuto risalto) alcune sfide 
cruciali poste dalla mobilità globale nel suo complesso. Allora tratteggiai 
infatti solo brevemente quelli che possiamo definire «i danni collaterali 
della mobilità globale» e le aspre differenze oggi più che mai evidenti fra 
il nomadismo volontario e quello per necessità, quello cioè forzatamente 
praticato da rifugiati, esuli e migranti economici. Nel capitolo finale del 
libro, intitolato “Il patto di Faust,” accennai sì alle «perturbazioni generate 
dal contatto interculturale o dalla deterritorializzazione»; citai anche il 
«senso di sradicamento e di estraniamento, [la] perdita d’identità […] 
[e] l’isolamento da outsider» sperimentati da immigrati, (neo)nomadi, 
espatriati, esuli o rifugiati. All’epoca, però, la mia attenzione era concentrata 
su particolari individui e sulla loro «leggenda personale» (Dagnino 1996).
Il potere reificante delle identità culturali
Da allora, non ho smesso di analizzare l’impatto della mobilità globale 
sugli individui così come sulle collettività. Un fattore in particolare ha 
catturato la mia attenzione, portandomi a rivedere ed espandere la mia 
precedente teorizzazione: è ciò che definisco come “il potere reificante delle 
identità culturali”. Questo elemento critico della nostra contemporaneità 
è particolarmente visibile in tempi e luoghi di grandi flussi migratori. Da 
un lato questo potere si nutre del senso di spaesamento, disconnessione 
o sradicamento sperimentati dai nuovi arrivati (chiamiamoli “gli ospiti”). 
Dall’altro è alimentato dall’ansia che i membri delle società “ospitanti” 
sviluppano nel momento in cui percepiscono il progressivo sfaldarsi 
della coesione sociale. Di conseguenza, flussi migratori di una certa 
consistenza portano spesso a una riaffermazione e radicalizzazione delle 
identità culturali, etniche e religiose in entrambi i gruppi ‒ gli ospiti e gli 
ospitanti, gli immigrati e i nativi. Questa tendenza sfocia in due grandi 
opzioni in termini di ideologie e di relative politiche statali. La prima ‒ 
che possiamo chiamare assimilazionismo ‒ decreta la predominanza di 
un certo gruppo sulla società e sull’immaginario culturale che la sottende. 
Come attualmente dimostrato da diversi esempi nel mondo, tale visione 
può portare a rivendicazioni di stampo nazionalistico, etnico o religioso. 
In questo contesto, una certa cultura, difendendo i valori di integrità e la 
nozione di una supposta omogeneità se non addirittura di una presunta 
“purezza” originaria, si batte per mantenere il predominio sulle altre e per 
imporre i propri particolarismi. Agli occhi dei nuovi arrivati, questa forma 
di monoculturalismo implica la necessità di assimilarsi il più velocemente 
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possibile, nella speranza di essere rapidamente accettati dalla comunità 
ospite (lo slogan qui è assimilate or perish). Ciò comporta l’abbandono 
dell’identità culturale di partenza (la rinuncia al proprio linguaggio, 
alle proprie tradizioni e ai propri costumi) e inevitabilmente produce 
un’erosione della propria dignità culturale (Alexander 2001). La seconda 
opzione è quella offerta dal multiculturalismo, che, nelle parole di Amartya 
Sen, si rivela essere poco più di un «monoculturalismo plurale» (2007, 
157), caratterizzato, secondo Michail Epstein, da un certo «orgoglio 
delle minoranze» (2009, 329). Ciò che questi due studiosi intendono 
è che le società multiculturali replicano il paradigma monoculturale, 
frammentandolo però in enclaves circoscritte e omogenee. Un tale modello 
spesso produce una sorta di ghettizzazione culturale, col rischio di favorire 
conflittualità e fondamentalismi di stampo etnico o nazionalistico. Come 
rileva Ulrich Beck, «tra i […] paradossi del multiculturalismo c’è che, 
difendendo i diritti delle minoranze, rifiuta con enfasi l’essenzialismo 
dell’omogeneità nazionale, anche se esso stesso cade facilmente nella 
trappola dell’essenzialismo […] Il moralismo multiculturalista chiude gli 
occhi davanti a quelle potenziali violenze che, ormai da tempo, si sono 
dimostrate connesse al libero sfogo delle identità etniche» (2006, 67). 
Contestualmente, la scrittrice Dubravka Ugresic inquadra la questione 
in modo leggermente differente: «le società ospiti fanno molte cose di 
cui vanno fiere, anche se non capita mai che le facciano per far uscire gli 
immigranti dal ghetto, ma piuttosto per tenerli lì dentro, nel ghetto delle 
loro identità e culture […] per tracciare una linea invisibile fra noi e loro, 
rendendo così inaccessibili molti ambiti sociali» (2014, 225).
Una prospettiva alternativa: La transculturalità
Sia gli assimilazionisti sia i multiculturalisti sostengono e confermano la 
paralizzante dicotomia fra un “noi” e un “loro”. Ciò non significa però che 
non esistano alternative e che la radicalizzazione dell’identità culturale 
sia inevitabile. È a questo proposito che vorrei qui introdurre l’approccio 
transculturale a cui sto lavorando da diversi anni (Dagnino 2011, 2013, 
2015).  La «transculturalità» (Welsch 1999) è una prospettiva critica che 
intende le culture come processi dinamici interessati da fusioni e confluenze. 
Nel momento in cui si rifiuta l’idea che le culture siano unità discrete e 
autosufficienti, non si dà adito al potere reificante che le identità culturali 
tendono ad assumere in circostanze simili a quelle indotte dalle migrazioni 
di massa. Lavorando sia a livello macro-culturale sia al «micro-livello degli 
individui» (Welsch 2009, 8), la transculturalità può dunque rappresentare 
anche un modello alternativo di costruzione dell’identità, che si sviluppa 
all’«incrocio con altre culture» e che sospinge verso una dimensione che 
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va oltre ogni specifica cultura (Epstein 2009, 330). Se mettiamo da parte 
concetti di unicità e impermeabilità e accettiamo il fatto che le culture 
rivelano una natura prismatica e mutevole in quanto organismi aperti in 
costante contatto reciproco, possiamo trovare un’alternativa al paradigma 
monoculturale che sottende sia l’opzione nazionalista/assimilazionista, sia 
la proposta ‒ solo nominalmente ‒ multiculturalista.
Apro qui una breve parentesi per chiarire che non è certo mia intenzione 
proporre né sostenere il declino dell’identità culturale in quanto tale. 
Superare la propria cultura o la propria affiliazione originaria non 
comporta necessariamente disconoscerne il ruolo fondamentale, piuttosto 
implica il non sentirsi limitati da esse. Da sempre gli individui (e ancor più 
i gruppi, le collettività) aspirano a identificarsi con un’appartenenza, con il 
luogo (reale o simbolico) delle proprie radici culturali, e ancora mostrano 
una grande desiderio di radicamento: «la sicurezza di un’identità» non 
può essere ignorata o spazzata via (Bartoloni 2008, 86). Tuttavia, il 
pur dominante modello d’identité-racine, di un’identità “terrestre”, 
nazionalizzata e singolare sembra oggi quanto mai inadeguato a rispondere 
alle sfide poste dai crescenti scambi culturali e dai flussi migratori che 
interessano il sistema-mondo (Glissant 1997).
La prospettiva transculturale suggerisce che ‒ in linea con i critici 
teorici “nomadici” quali Gilles Deleuze e Felix Guattari (1987) e Rosi 
Braidotti (1994, 2006) ‒ la minaccia o il rischio della perdita d’identità 
rappresentati dalle dinamiche destabilizzanti della mobilità globale 
possono essere evitati adottando un senso identitario post-nazionale, 
rizomatico e relazionale. Lo scrittore Amin Maalouf (2004), fra gli altri, ci 
incoraggia a concentrarci sulle traiettorie (routes), piuttosto che sulle radici 
(roots), a sganciare cioè l’identità dall’idea di un’unica origine totalizzante 
ri-pensandola invece come il frutto di una pluralità di percorsi1. Ecco 
perché sulla frontiera transculturale identità e senso di appartenenza 
non sono idealmente e visivamente rappresentati da un’unica e originaria 
radice terrestre (quella che indica chiaramente da dove si proviene) 
quanto da un network emozionale di eteree ramificazioni, di relazioni 
interdipendenti e non gerarchiche, di cartografie mentali: percorsi 
1 - Una critica alle identità concepite in chiave nazionale era già emersa in campo 
antropologico nel libro di James Clifford, Routes, nel quale lo studioso delineava nuove forme 
di appartenenza che, nelle parole di Ursula K. Heise, «trascenderebbero impegni esclusivi 
verso una particolare nazione, cultura, razza o etnia, a favore di modalità di consapevolezza 
e appartenenza più globali» (2008, 57). Clifford mostrò come le culture locali formino e 
manipolino la propria identità in base alle «connessioni sviluppate con diversi luoghi (routes), 
piuttosto che ancorandosi a una singola località» (Heise 2008, 57). 
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immaginari per «comunità immaginate» (Anderson 1983).2 Sotto questa 
luce, la transculturalità suggerisce un approccio che, invece di concentrarsi 
su polarità e differenze, privilegia intersezioni, elementi di comunanza 
e iniziative condivise. Questa modalità critica consente di mettere in 
discussione i limiti dell’identificazione monoculturale e di dubitare delle 
sue conseguenti ansie xenofobe.
Nomadi transculturali e spazi transculturali
A conclusione di questa lunga premessa, propongo dunque di conferire 
alla figura simbolica del nuovo nomade una più complessa prospettiva 
transculturale, arrivando così a concepire il suo ruolo in veste di “nomade 
transculturale.” È ovvio che una tale proposizione non ha esclusive 
valenze semantiche. Questo agente del cambiamento in tempi globali 
non solo vede ed esperisce il mondo oltre le tradizionali dicotomie e 
giustapposizioni culturali, ma in qualche modo soddisfa l’esigenza di 
una più spiccata responsabilità sociale, promuovendo concetti e pratiche 
che possano aprire la strada e indirizzare verso la transculturalità di un 
“terzo spazio” condiviso. Possiamo pensare al “terzo spazio” transculturale 
(o transpace) come a un’«eterotopia»,3 ma soprattutto come a una 
sensibilità intellettuale e a uno stato mentale raggiungibili attraverso 
processi di “transculturazione.” Questi processi, che portano a trascendere 
«le distinzioni tra ospiti e nazioni, amici e nemici, stranieri e nativi» 
(Beck 2006, 66), forniscono un’alternativa al paradigma monoculturale 
incarnato dalla forzata omogeneità dell’assimilazionismo e dall’intrinseca 
separatezza del multiculturalismo.
I transpaces non negano la rilevanza formativa di culture native o nazionali 
e delle visioni del mondo che le accompagnano, ma predispongono 
alla ricezione, all’integrazione e alla negoziazione di altre culture, di 
altri linguaggi e di altre visioni del mondo. Questi spazi inclusivi della 
coscienza collettiva e delle possibilità culturali espresse a livello individuale 
si creano quando le persone si riuniscono sotto il segno di una “terza” 
2 - Lo scrittore Pico Iyer rappresenta un modello esemplare in questo senso. In un’intervista 
rilasciata ad Angie Brenner (2007) spiega che come lui non identifichi la casa con un paese 
ma, piuttosto, con uno spazio privato metafisico, non importa dove questo si trovi, in cui 
sentirsi a proprio agio: «Non sono radicato in un luogo, credo, ma in certi valori, affiliazioni e 
amicizie che porto con me ovunque vado; la mia casa è invisibile portatile».
3 - Il concetto di eterotopia, centrale per il campo della geografia umana, è stato elaborato 
dal filosofo Michel Foucault (1984) per descrivere luoghi e spazi che funzionano in 
condizioni non egemoniche. Sono spazi dell’alterità, che non sono né qui né là, ma che sono 
simultaneamente fisici e mentali, come lo spazio di una chiamata telefonica o il momento in 
cui ci si vede riflessi in uno specchio.
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pratica culturale inclusiva, ibrida e globalizzata (basti pensare allo yoga, al 
tango, al calcio o alla musica jazz). Per questo motivo i transpaces possono 
anche acquisire una dimensione tangibile attraverso spazi fisici e pratiche 
corporee transculturali. È su questi spazi fisici transculturali e sulla loro 
rilevanza per i nostri ambienti urbani che voglio focalizzare la seconda 
parte del mio intervento.
Non a caso dirigo l’attenzione sugli spazi materiali ‒ e sui luoghi (Metzger). 
Malgrado la crescente virtualizzazione delle nostre vite, la dimensione 
fisica ‒ e non solo simbolica o psicologica ‒ dello spazio mantiene una 
fondamentale e indiscussa centralità. I quartieri in cui abitiamo, i viali 
lungo cui camminiamo, le piazze e i caffè in cui ci incontriamo, i parchi 
in cui i nostri figli giocano sono tutti spazi fisici. Non dovremmo quindi 
provare a ristabilire il modo in cui condividiamo (o non condividiamo) 
questi spazi, in modo da generare e promuovere modalità di convivenza 
sociale alternative al totalizzante monolitismo culturale alla base sia del 
paradigma assimilazionista sia di quello multiculturalista? Non è forse 
lavorando sugli spazi ‒ e sulle pratiche che in essi si svolgono ‒ che possiamo 
immaginare gli ambienti urbani, gli sviluppi residenziali e le iniziative 
comunitarie del futuro? Ecco allora emergere la necessità di quei “terzi 
spazi” transculturali capaci di facilitare l’armonioso e fruttuoso incontro 
fra sedentari e itineranti, fra popolazioni locali e comunità diasporiche, 
trascendendo l’opposizione dicotomica fra un “noi” e un “loro.”
A tal proposito, il passato può essere un ottimo maestro. Pensiamo, ad 
esempio, ai suq, ai caravanserragli, alle oasi, alle agorà, alle città portuali 
dei tempi antichi: questi spazi transculturali (da Aleppo a Samarcanda, 
da Alessandria a Costantinopoli) promossero l’incrociarsi e l’agglomerarsi 
delle differenze di origine etnica, religiosa, sociale o nazionale. Furono 
questi centri di confluenza culturale e di mutua ospitalità ad ampliare gli 
orizzonti culturali dei contemporanei (Malherbe 2000). Italo Calvino ne 
parlò descrivendo di come la notte, intorno ai falò di Eufemia, immaginaria 
città di scambi e mercanti, arrivassero da «sette nazioni» per raccontarsi le 
loro storie «di lupi, di sorelle, di tesori, di scabbia, di amanti, di battaglie» 
e intrecciare le loro memorie «a ogni solstizio e a ogni equinozio» 
(Calvino 1972, 43). In quei suq e in quei porti dell’antichità, i viandanti 
e i sedentari avevano ciascuno il loro ruolo rispettivo e rispettato. Mentre 
mercanteggiavano sotto una tenda, intorno a un fuoco o sotto le vele di un 
bastimento, scambiavano anche ricordi, idee, tecniche artigianali, pratiche 
culturali (che si trattasse di musica, cibo, rituali o credenze religiose). 
Questi furono gli spazi partecipativi e condivisi dell’antichità.
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La dinamica di bilanciamento tra qualità statica e qualità dinamica
Malgrado il fatto che negli ultimi decenni la mobilità globale sia 
diventata l’elemento caratterizzante della nostra contemporaneità, 
stiamo gradualmente trascurando le opportunità offerte dalla possibilità 
di concettualizzare lo spazio del nostro vivere collettivo in termini 
d’inclusione, apertura e reciproco arricchimento. Un’incontrastata visione 
neoliberista ha progressivamente eroso i tre pilastri su cui, a mio parere, 
poggia un’equilibrata dinamica sociale: lo “scambio culturale”; la proprietà 
produttiva dei beni; lo spazio pubblico e condiviso. Spiegherò ora 
brevemente cosa intendo per “erosione” di questi tre pilastri.
I processi di “scambio culturale” reciprocamente stimolanti si sono via 
via ridotti a causa di tre fattori in particolare: l’effetto omogeneizzante 
dello shopping mall; l’isolamento e l’incomunicabilità sociali che derivano 
dal risiedere in torri urbane verticali; la segregazione urbana prodotta dai 
ghetti socioeconomici e dalle enclaves etniche.
La proprietà produttiva dei beni si è progressivamente trasformata in una 
forma meramente lucrativa ‒ e completamente sterile – di investimento 
finanziario. Mi limito qui a menzionare solo alcune delle conseguenze 
di tale sviluppo: interi settori di edilizia popolare e a basso costo sono 
stati zonizzati e cancellati dalle mappe cittadine, con l’inevitabile effetto 
omogeneizzante causato da processi di gentrificazione; un numero sempre 
crescente di proprietà immobiliari viene tenuto in stato di disuso per il 
fatto di essere considerato primariamente un investimento finanziario, 
sottraendo così alle comunità locali un notevole capitale culturale e 
sociale;4 il tessuto sociale delle comunità locali è stato compromesso 
da una generale assenza di regole del mercato immobiliare, sempre più 
dominato da anonimi investitori che non hanno nessun legame con né 
responsabilità verso le comunità locali. Di conseguenza, assistiamo a un 
crescente disinvestimento da parte dei proprietari e delle élite più abbienti 
nei confronti delle comunità locali.
4 - Il governo britannico riconosce esplicitamente il problema delle case sfitte. 
Nell’introduzione del “Consultation Paper on Options for Dealing with Squatting,” 
il governo riconosce che «è necessario affrontare i problemi del mercato immobiliare 
a riportare più edifici vuoti a un uso produttivo». Tuttavia, come fa notare Lorna Fox 
O’Mahony (2015), «il governo ha mostrato una notevole mancanza di disincentivi nei 
riguardi dei proprietari che lasciano i loro edifici sfitti; e, in verità, accetta questo fatto come 
una legittima strategia finanziaria. Questo, a sua volta, mette in luce la concezione che ha 
il governo della proprietà privata come strumento di investimento finanziario, ben lungi da 
una comprensione di questo fenomeno che sia materiale e organica. Il nuovo modello ideale 
di ‘cittadino-proprietario’ non è una persona che fa un uso produttivo dei suoi beni, ma 
l’investitore finanziario».
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Riguardo all’erosione dello spazio sociale condiviso, gli spazi pubblici 
vengono sempre più spesso privatizzati o sostituiti da spazi privati di uso 
pubblico (i cosiddetti POPS, Privately Owned Publicly-Accessible Spaces), 
che il più delle volte si rivelano molto meno inclusivi dei veri spazi 
pubblici. Questo processo è legato al progressivo “ritrarsi” delle persone 
dalla strada e dall’insistenza posta su nozioni di privacy e territorialità, che 
assegnano alla casa un ruolo ancor più determinante nella sua funzione di 
“rifugio” incentrato su se stessi e sulla propria famiglia.
L’effetto congiunto di questi recenti sviluppi urbani e pratiche proprietarie 
spinge verso una crescente polarizzazione e giustapposizione della società 
tutta. Ha anche un’altra conseguenza, meno evidente eppur non meno 
preoccupante: mette in pericolo l’indispensabile equilibrio tra comunità 
locali e traiettorie culturali globali, tra stabilità territoriale e mobilità 
transculturale, tra «qualità statica» e «qualità dinamica». A tal proposito, 
occorre qui richiamare le due componenti di quella che Robert Pirsig 
(1991) chiama «metafisica della qualità» su base valoriale. La «qualità 
statica» è la struttura fondamentale della cultura stessa; è il patrimonio 
che deriva da regole fisse, dalla tradizione e dai valori che le hanno 
espresse. La «qualità dinamica», invece, è un valore esterno a ogni singola 
cultura; non può essere intrappolato in alcun sistema prescrittivo ma deve 
essere costantemente riscoperto e rivalutato secondo le dinamiche dello 
sviluppo culturale, il che necessariamente comporta apertura verso l’altro, 
verso lo sconosciuto e verso idee alternative. Le due qualità hanno bisogno 
l’una dell’altra per esistere e prosperare: la qualità dinamica ‒ la qualità 
neonomadica della libertà e dello scambio culturale, se vogliamo ‒ crea il 
mondo in cui viviamo, ma solo le configurazioni della qualità statica, ossia 
le qualità “sedentarie” dell’ordine e della conservazione cumulativa della 
conoscenza, lo fanno funzionare.
Come possiamo dunque recuperare, raggiungere o ripensare questo 
equilibrio? Da un lato, come assicurarci che i modelli di stabilità delle 
comunità locali non vengano perturbati dalle spinte della mobilità 
globalizzante e da forme di anomia potenzialmente devastanti? Dall’altro, 
come evitare l’erosione delle strutture basilari di significato, dei valori e 
dei punti di riferimento culturali nelle comunità diasporiche e migranti? 
In entrambi i casi, come possiamo neutralizzare quel condiviso senso 
di straniamento e la sua conseguenza più nefasta, la radicalizzazione 
culturale? Queste domande portano inevitabilmente a un’altra serie di 
riflessioni e interrogativi: cosa definisce una comunità oggigiorno? Come 
possono gli elementi locali, territoriali, simbolici e culturalmente specifici 
di una società agire e interagire nella creazione di un comune senso di 
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appartenenza? Cosa dà valore culturale a un territorio, a un luogo e a 
una comunità in tempi di mobilità globale? Come possiamo riformulare 
il ruolo delle comunità locali e delle identità culturali in quest’epoca di 
impulsi neonomadici? E, ancora più importante in questo contesto, 
come interpretiamo tutto questo in termini di design, progettazione 
architettonica e pianificazione urbana?
Affrontare l’esistente: Caravanserragli del Ventunesimo secolo e “terzi 
spazi” transculturali
Non sono certo nella posizione di poter suggerire fattive e significative 
soluzioni alla complessa problematica che ho appena tratteggiato. Non 
sono un’esperta di progettazione né di urbanistica. Come sociologa, però, 
mi chiedo se potremmo, o meglio dovremmo, ricreare nel Ventunesimo 
secolo quegli spazi condivisi transculturali del passato ‒ in particolare 
quei caravanserragli così adatti a incoraggiare lo scambio e la fertile 
condivisione di idee, sogni, aspirazioni, costumi e ricordi.
Dalla tarda antichità fino all’avvento della ferrovia, i caravanserragli hanno 
offerto ospitalità a carovane, mercanti e popolazioni nomadi lungo le vie 
del commercio dell’Asia centrale, del Nord Africa e dell’Europa sud-
orientale (De Cesaris 2014; O’Gorman 2007). Se ne trova ancora tracce 
importanti in quelle che furono le maggiori città dell’epoca, da Aleppo a 
Samarcanda, da Damasco a Valencia (Burns 1971). 
Il tipico caravanserraglio era rappresentato da un edificio porticato su 
due livelli, a pianta quadrata o rettangolare, con una corte centrale. La 
configurazione dei suoi spazi comuni era intesa a incoraggiare l’interazione 
fra locali e viandanti, e a fornire, allo stesso tempo, utili servizi di supporto. 
Al pianterreno si trovavano botteghe e magazzini, il primo piano era adibito 
soprattutto agli alloggi. Le attività comuni e l’interazione interpersonale 
non si limitavano alle attività commerciali ma alla fruizione condivisa di 
servizi, come cucine e bagni comuni, aree per consumare i pasti, piccoli 
giardini e spazi per la preghiera. La maggior parte di queste attività 
suggeriscono la valenza sociale dello «spezzare il pane» insieme e del 
racconto rituale (Brackney 2012, 29). Senza alcun dubbio, le azioni sopra 
elencate ‒ cucinare e condividere i pasti, commerciare, pregare, trascorrere 
tempo libero insieme, raccontare storie intorno a un fuoco (o qualsiasi 
altra forma di espressione creativa) ‒ sono ancora al centro di ogni forma 
d’interazione sociale spontanea e contribuiscono alla costruzione di una 
comunità.
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Fu in quei caravanserragli dell’antichità che una vibrante società 
cosmopolita venne forgiata da individui appartenenti a distinti gruppi 
culturali, religiosi o professionali trovatisi a condividere un certo senso 
dell’impresa, una certa curiosità intellettuale, una certa vocazione, una 
certa voglia di altrove o, semplicemente, una simile ambizione economica. 
Come illustra Jeremy Van Dyke, «il caravanserraglio fornì un eccellente 
sistema utilitaristico che poteva essere continuamente riconfigurato per 
soddisfare le necessità culturali e quotidiane dei suoi vari occupanti, 
operando, così, come una sorta di luogo di scambio culturale dell’epoca» 
(2011, 45). Anche Larry Harvey, fondatore del “Burning Man Festival,” 
un evento che si tiene annualmente in una città  temporanea ricreata 
ogni volta per l’occasione tra le sabbie del Black Rock Desert in Nevada, 
sottolinea questo aspetto: «Sebbene alimentato dal mercantilismo, il 
[caravanserraglio] ci ha lasciato in eredità un grande commercio di idee 
‒ un vorticoso scambio di linguaggi, leggende, tecnologie, filosofie e arti 
che ha concorso a formare quasi ogni aspetto del nostro mondo moderno» 
(Harvey and Mangrum 2014). Non stupisce, quindi, che l’edizione del 
2014 del “Burning Man” sia stata intitolata Caravansaray.
Il ruolo giocato dai caravanserragli attraverso i secoli come centri di scambio 
interculturale è stato cruciale e giustifica la loro attuale riscoperta da parte 
di urbanisti, architetti e sociologi. Va in questa direzione l’esperimento 
di urbanistica temporanea “Canning Town Caravanserai” promosso nel 
2012 a Londra dallo studio di architettura Ash Sakula.5 L’idea era quella 
di offrire spazi informali per incontri occasionali fra locali, viaggiatori e 
residenti temporanei attraverso una serie di piattaforme destinate a eventi 
culturali, ad attività ludiche o commerciali, all’artigianato o al giardinaggio. 
In Canada, invece, i progettisti dello studio LGA Architectural Partners 
hanno preso spunto dalla struttura permanente ma adattabile del 
tradizionale caravanserraglio per recuperare un vecchio magazzino di 
Toronto e adibirlo a  centro di accoglienza per i senzatetto.6 Il progetto 
prevede dodici “case” condivise, connesse da uno spazio pubblico centrale. 
Ogni “casa” è provvista di una cucina comune, intesa come spazio liminale 
fra le aree private e quelle adibite alla socializzazione, creando così le 
condizioni per momenti d’incontro e collaborazione.
Questi non sono che i primi tentativi di infondere nella moderna 
concezione dell’abitare e del vivere sociale lo spirito che ha animato i 
caravanserragli del passato, fertili crogioli di interculturalità.
5 - www.caravanserai.org.uk.
6 - Il progetto si chiama “Strachan House,” http://lga-ap.com/project/residential/strachan.
DIALOGHI TRASVERSALI | 23
Assecondando gli spiriti più visionari, il caravanserraglio del Ventunesimo 
secolo potrebbe essere addirittura immaginato come un complesso che 
non solo replica, bensì amplifica e sviluppa ulteriormente l’idea originaria 
che ne sta alla base. Potrebbe quindi arrivare a contemplare un mix di 
unità residenziali, spazi commerciali e di scambio, atelier d’arte, centri per 
l’artigianato e le attività educative, così come aree (inclusi orti e giardini) 
da fruire attivamente in modalità condivisa. Questa configurazione 
polifunzionale offrirebbe una sorta di continuità e di contatto reciproco 
fra spazi pubblici e spazi privati, tra attività individuali e attività collettive, 
tra lavoro e tempo libero.
I pionieristici esperimenti portati avanti negli anni Sessanta e Settanta 
da progettisti del calibro di Lou Sauer,7 Werner Seligman, Kenneth 
Frampton and Theodore Liebman possono essere considerati in qualche 
modo come i precursori di quest’idea moderna di caravanserraglio. 
Questi architetti si dedicarono soprattutto alla realizzazione di complessi 
residenziali genericamente definiti low-rise, high-density (altezza 
contenuta, alta densità). A proposito di una recente mostra newyorkese 
dedicata a questo tema,8 l’architetto Karen Kubey (2012), direttore 
dell’Institute for Public Architecture (IPA), ha rimarcato come queste 
soluzioni siano «abbastanza dense da beneficiare dei vantaggi del modello 
urbano, come per esempio l’accesso al trasporto pubblico e ai servizi civici 
e commerciali, ma offrano al contempo un senso di identità individuale ai 
loro residenti e l’integrazione di spazi aperti». Ancora una volta, terrei qui 
a ribadire l’importanza di un uso integrato degli spazi pubblici e condivisi 
e del ruolo che questi possono rivestire, soprattutto se immaginati nella 
prospettiva loro assegnata dall’architetto ambientale Karl Linn. Nell’idea 
di Linn (2007), gli spazi condivisi di quartiere rappresentano le variazioni 
urbane degli analoghi spazi pubblici (i cosiddetti Commons) dei villaggi 
tradizionali, capaci cioè di raccogliere in uno stesso spazio residenti e 
stranieri, stanziali e gente di passaggio ‒ così come il caravanserraglio 
faceva nel passato, consentendo l’incontro tra nomadi e sedentari.9 Più 
recentemente, anche il progetto newyorkese di Via Verde nel Bronx, «uno 
dei progetti di edilizia popolare più avanzati dal punto di vista ambientale 
di tutti gli Stati Uniti», si rifà al modello low-rise, high-density, con le sue 
7 - Cfr. Antonino Saggio (2014), Lou Sauer: The Architect of Low-rise High-density Housing.
8 - La mostra Low Rise High Density si è tenuta al Centre for Architecture di New York dal 
25 aprile al 29 giugno 2013. http://cfa.aiany.org/index.php?section=upcoming&expid=254.
9 - «Linn si occupava, quasi letteralmente, di creare radicamento: dove un giardino prosperava, 
pensava, lo avrebbe fatto anche una comunità. I suoi giardini sono famosi per l’uso di piante 
native, fontane gorgoglianti, mosaici colorati, panchine posizionate per incoraggiare il 
contatto diretto e, soprattutto, il coinvolgimento dei residenti del quartiere» (Fox 2005).
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case a schiera a tre piani complementate da una torre di venti piani e da 
spazi condivisi e partecipati (Kubey 2012).10
Pensare nel Ventunesimo secolo a costellazioni di caravanserragli 
integrate nel paesaggio urbano potrebbe anche contribuire a trovare 
soluzioni creative a un’altra urgente necessità delle nostre società liquide: 
la ri-territorializzazione dei social network. Preme davvero capire 
come si possa colmare il divario (come si possa cioè trovare quel “terzo 
spazio”) fra forme di appartenenza materiali e immateriali, fra i luoghi 
che abitiamo con i nostri corpi e le molteplici affiliazioni che sviluppiamo 
nei nostri vagabondaggi virtuali e culturali. Gli spazi possono anche 
essere temporanei, ma le relazioni umane perdurano e ora più che mai 
rappresentano gli unici ancoraggi stabili. Tuttavia, per sviluppare legami 
umani duraturi abbiamo ancora bisogno della fisicità di quegli spazi 
specificamente progettati per incoraggiare l’interazione umana.
Conclusioni
In chiusura, vorrei ancora una volta ricordare come le nostre città stiano 
progressivamente trasformandosi in spazi alienanti imperniati sulle 
divisioni socio-economiche, sull’isolamento, sul consumismo aggressivo 
e sulla ghettizzazione di stampo etnico o razziale. L’apertura alle forze 
della globalizzazione e ai crescenti modelli migratori sembra produrre, 
per reazione, nuove chiusure, rinnovate mentalità da assedio e rinvigoriti 
impulsi segregazionisti. Da una prospettiva sociologica, tutto ciò non 
rappresenta nulla di inaspettato. Tuttavia, proprio sotto questa luce, emerge 
la profonda consapevolezza che tali dinamiche di esclusione devono essere 
affrontate tempestivamente. L’architettura e la pianificazione urbana ‒ se 
pensate in termini transculturali e per servire una più ampia causa sociale 
‒ possono contribuire a contrastare gli sviluppi indesiderati del nostro 
presente. Possono farlo sviluppando soluzioni per l’incontro e la mediazione 
culturale; offrendo luoghi concepiti come “approdi comunitari” per 
processi di ri-territorializzazione temporanea o permanente; progettando 
spazi intesi come rifugi emotivi e di mutuo supporto.
Sostenere la causa di un’architettura civile e socialmente impegnata 
attraverso progetti urbani sperimentali non è solo un ideale in odore di 
utopia. Anche un illuminato interesse personale e collettivo suggerisce di 
considerare tale eventualità. Se non adeguatamente affrontati, gli aspetti 
10 - L’incorporazione di caratteristiche che promuovano la partecipazione attiva ovviamente 
incrementa il coinvolgimento dei residenti nei confronti dello spazio pubblico e allo stesso 
tempo segnala che i costanti impegni e investimenti del quartiere in questa direzione vanno 
ben oltre la concezione di un uso passivo degli spazi aperti di pubblica fruizione.
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meno appetibili della globalizzazione economica e i dirompenti effetti di 
flussi migratori sempre più consistenti possono riverberarsi negativamente 
su tutti i livelli della società. Come già messo in luce da Kevin Gray, 
professore emerito della Law School of Cambridge, «se non riusciremo a 
garantire una maggiore partecipazione collettiva ai beni vitali, finiremo per 
ritrovarci spettatori di una società polarizzata che partecipa alla propria 
disintegrazione» (1994, 48-49).  
Spetta a questa e alle future generazioni di progettisti, architetti e 
pianificatori urbani immaginare i futuri centri dell’ospitalità, i nostri 
focolari domestici lontano da casa. Sta a loro ricreare quegli spazi 
condivisi di quartiere, quei caravanserragli dove la qualità statica garantita 
dal radicamento e dalla sedentarietà possa coesistere e venire arricchita 
dalla qualità dinamica introdotta da quegli individui e quei gruppi sospinti 
dalle ondate della mobilità globale.
La progettazione architettonica e l’urbanistica non possono certo 
sostenere da sole il peso e la responsabilità di sanare un mondo in crisi, 
alle prese con la radicalizzazione delle identità culturali e l’insorgenza di 
tensioni xenofobe. Tuttavia, nuovi progetti e nuovi spazi per modalità di 
convivenza maggiormente inclusive e partecipative così come per forme 
più armoniose e variegate di coabitazione urbana potrebbero produrre 
effetti positivi. Potrebbero mostrarci come rimediare alla progressiva 
perdita di legami territoriali, alla pericolosa scomparsa della solidarietà 
reciproca, all’accresciuta mancanza di scambio fisico e a dinamiche 
economiche sempre più slegate dai valori delle comunità locali. Cinismo, 
nichilismo, autopromozione individuale, divismo, egoismo e avidità 
aziendale pervadono le nostre società. Proprio per questo, oggi più che 
mai, abbiamo bisogno di progettisti visionari, di urbanisti sognatori 
e leader carismatici disposti a offrirci quei “terzi spazi,” quei moderni 
caravanserragli transculturali fatti per accomunare etnie, culture e religioni 
e consentirci così di affrontare le nostre diversità senza averne paura.
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Continuité», n. 3, pp. 46-49. 
Fox, Margalit, 2005, Karl Linn, Architect of Urban Landscapes, Dies at 81, in «The 
New York Times», 13 February.
DIALOGHI TRASVERSALI | 27
Fox O’Mahony, Lorna, 2015, Squatting in the Shadows of a Strong Property 
Rights Regime: Outlaws and Outsiders in the Neo-Liberal State, Proceedings of the 
Conference Spatial Politics and the City Symposium, Morris and Helen Belkin Art 
Gallery at the University of British Columbia, Vancouver, 27 March. 
Glissant, Edouard, 1997, The Poetics of Relation, University of Michigan Press, 
Ann Arbor.
Gray, Kevin, 1994, Equitable Property, in «Current Legal Problems», n. 47 (2), pp. 
157-214.
Harvey, Larry e Mangrum, Stuart, 2014, 2014 Art Theme: Caravansary, in: http://
burningman.org/culture/history/brc-history/event-archives/2014-event-archive/
theme/ [2015].
Heise, Ursula K, 2008, Sense of Place and Sense of Planet: The Environmental 
Imagination of the Global, Oxford UP, Oxford. 
Kubey, Karen, 2012, Via Verde, in: http://www.domusweb.it/en/
architecture/2012/06/14/via-verde.html [2015].
Linn, Karl, 2007, Building Commons and Community, New Village Press, Oakland 
CA.
Maalouf, Amin, 2004, Origines, Grasset, Paris. 
Malherbe, Jean-François, 2000, Le nomade polyglotte: L’excellence éthique en 
postmodernité, Bellarmin, Montréal. 
Metzger, Jonathan, 2014, The Subject of Place: Staying with the Trouble, in Haas, 
Tigran e Olsson, Krister, a cura di, Emergent Urbanism: Urban Planning & Design 
in Times of Structural and Systemic Change, Ashgate, Surray-Burlington, pp. 91-
100.
Nelson, Alissa Jones, 2008, Contrapuntal Hermeneutics: Semantics, Edward W. Said, 
and a New Approach to Biblical Interpretation, in Augustin, Matthias e Niemann, 
Hermann M., a cura di, Thinking Toward New Horizons, Peter Lang, Frankfurt am 
Main, pp. 203-215. 
O’Gorman, K.D., 2007, Iranian Hospitality: A Hidden Treasure, in «Hospitality 
Review», n. 9 (1), pp. 31-36. 
Pirsig, Robert, 1991, Lila: An Inquiry into Morals, Bantam, New York.
Saggio, Antonino, 2014, Lou Sauer: The Architect of Low-rise High-density Housing, 
in: ITools-Lulu.com [2015].
Sen, Amartya, 2007, Identity and Violence: The Illusion of Destiny, Penguin, 
Harmondsworth. 
Ugresič, Dubravka, 2014, Europe in Sepia, Open Letter Books, Rochester NY. 
28 | NOMADI TRANSCULTURALI, CARAVANSERRAGLI URBANI E SPAZI PUBBLICI DI QUARTIERE
Van Dyke, Jeremy, 2011, Generating Culture: A Matter of Potential, Master’s 
Dissertation, Ottawa Carleton University. 
Welsch, Wolfgang, 2009, On the Acquisition and Possession of Commonalities, in 
Schulze- Engler, Frank e Helff, Sissy, a cura di, Transcultural English Studies: 
Theories, Fictions, Realities, Rodopi, Amsterdam, pp. 3-36. 
Welsch, Wolfgang, 1999, Transculturality: The Puzzling Form of Cultures Today, in 
Featherstone, Mike e Lash, Scott, a cura di, Spaces of Culture: City-Nation-World, 
Sage, London, pp. 194-213. 


DIALOGHI TRASVERSALI | 31
Lo spazio, la soglia, il passaggio
Dimensioni inclusive dell’architettura giapponese
Marcello Ghilardi
Le pratiche artistiche e architettoniche, comprendendo il modo di osservare, 
valutare, esporre artefatti, possono fornire indicazioni importanti per 
comprendere in che modi e secondo quali direttrici si stiano articolando 
ed attestando la sensibilità, le forme di consumo e i modi dell’abitare 
umano. Non è forse un caso che molte delle riflessioni più interessanti 
circa le differenze culturali a proposito di scelte estetiche, di canoni 
artistici e di pratiche del gusto provengano dall’ambiente dell’antropologia 
culturale, mentre la filosofia sconta la difficoltà di “pensare altrimenti”, ri-
elaborando le proprie categorie – il rischio è quello di incontrare l’altro 
avendolo già surrettiziamente inglobato al proprio interno. Oggi più che 
mai è impellente un lavoro di consapevolezza delle pre-comprensioni che 
abitano ogni pensiero, nel tentativo di ridurre i pregiudizi categoriali e gli 
atavismi del pensiero che proiettano sull’altro un’immagine preconcetta, 
lo avvolgono nell’ombra del proprio logos e lo inquadrano in un sistema 
di pensiero che non si apre all’esteriorità, ma la violenta e se ne appropria, 
cancellandone la specificità.
Come fattore di analisi e di rigenerazione per gli schemi stantii del 
pensiero e dell’arte occidentale contemporanei l’antropologo Jean-Loup 
Amselle propone la nozione di friche, che definisce come “lo spazio artistico 
alternativo considerato come incrocio di uno spazio abbandonato e di uno 
spazio di rigenerazione e, in quanto tale, spazio contraddittorio all’interno 
del quale si sviluppa l’arte contemporanea” (Amselle 2005, 15). Portatrice 
al tempo stesso dei significati di “freschezza”, di “mancata coltivazione” e 
di “abbandono”, la friche si configura come spazio alternativo, frammezzo, 
zona intermedia nella quale i diversi fattori creativi o identitari non si 
confondono in modo anarchico e caotico, ma producono nuove possibilità, 
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forme di vita inedite e inattese, anche attraverso tensioni e contraddizioni. 
La friche è un luogo in cui la contraddizione viene assunta e mantenuta, 
senza pretendere che sfoci in una sintesi superiore, né lasciando che 
si assopisca in una mediazione che tenda al ribasso. Anche nelle zone 
tradizionalmente ibride o meticcie si producono sempre nuove forme di 
friche, nuovi luoghi di incontro e di confronto, nuovi spazi di confine e di 
soglia. Non esiste il meticciato definitivo, l’entropia totale dell’intreccio 
che azzera ogni ulteriore possibilità di scambio e di innovazione. Esistono 
piuttosto luoghi – luoghi del pensiero, luoghi dell’abitare, o della memoria 
– di lotta e negoziazione; c’è sempre un altrove che turba, disconnette, 
trasgredisce. E la trasgressione è una delle caratteristiche dell’arte, se la si 
pensa nel significato etimologico del verbo transgredior, “passo oltre, al di 
là”. Pensare le estetiche e gli spazi abitativi nella loro pluralità significa oggi 
impegnarsi in un’esperienza trans-formativa, che costituisca nuove forme 
di pensiero e nuove forme di attività senza confondere un confine con un 
orizzonte: i confini esistono sempre all’interno di orizzonti (di possibilità, 
di senso, di costituzione, di pratiche) e da questi dipendono. Si possono 
tracciare all ’interno degli orizzonti, non fuori o indipendentemente da essi; 
modificare i confini significa però anche aprirne di nuovi. Ogni confine, 
del resto, possiede una duplicità intrinseca. Da un lato separa, blocca, 
chiude, cela allo sguardo, impedisce di proseguire senza che si avverta 
una differenza; dall’altro offre un limite, e quindi una forma, a una o più 
dimensioni dell’umano – territoriale, espressiva, linguistica, giuridica. 
Senza confini vi sarebbe l’indistinto, l’informe. Un confine separa e insieme 
connette, distingue e al contempo vincola, unisce. Invisibile, inesteso, un 
confine è tuttavia performativo ed efficace. L’atto del tracciare confini, 
mentre separa due spazi o dimensioni, mostra anche il luogo inesteso 
in cui entrano in contatto. Traccia la linea di demarcazione e, insieme, 
la soglia che permette il passaggio: il confine è una soglia. Ebbene, pur 
se la progettazione architettonica, le forme dell’abitare e più in generale 
l’estetica giapponese non offrono particolari scorci legati all’esperienza 
della friche – che implica nel suo concetto generale la presenza ampie 
zone franche o territori incolti, che in Giappone la scarsità di spazi 
abbandonati rende di fatto inesistenti – tuttavia vi si possono riscontrare 
alcune modalità del “pensare lo spazio” che permettono di modulare in 
modo intelligente la relazione tra interno ed esterno, tra incorporazione 
e fuoriuscita. Il rapporto tra il pensiero estetico e la sua declinazione a 
livello abitativo appare davvero fecondo ed evidente; e la declinazione 
tra pieni e vuoti, cifra stilistica di gran parte dell’estetica tradizionale 
giapponese, ha portato i suoi frutti anche in diverse esperienze artistiche 
ed architettoniche occidentali.
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Madori 間取り è l’espressione che designa la disposizione degli ambienti, 
la strutturazione delle stanze, delle pareti, delle aperture quando ci si 
appresta a progettare e costruire uno spazio abitativo. Alla lettera significa 
“prendere, organizzare ma 間” (Seike 2004, 139). Quest’ultimo termine 
è una chiave fondamentale per penetrare nella struttura di significati 
organizzati e trasmessi dalle discipline tradizionali del Giappone – dalla 
pittura alla calligrafia, dalle arti marziali al teatro nō, dall’ikebana alla 
cosiddetta cerimonia del tè. Una possibile etimologia sembra ricondurre 
il sinogramma di ma alla rappresentazione stilizzata dei due battenti di 
una “porta” o “cancello” (門) tra i quali filtra la luce del sole (日). Ma il suo 
significato è difficilmente traducibile con un unico termine, tanto vasto 
è lo spettro semantico che dispiega. Si può rendere in modo più o meno 
approssimato con “intervallo”, “frammezzo”, “fra”; oppure, considerandolo 
nella sua valenza temporale, con “durata”, “ritmo”. Come ogni termine che 
designa un aspetto della sensibilità giapponese, esso evoca un’esperienza, 
una dimensione fisico-psichica ed emotiva, più che un concetto razionale 
(cfr. Ghilardi 2011, 135).
Senza addentrarsi nella vasta gamma di possibilità d’uso che sono 
dispiegate dalla nozione di ma, ciò che qui interessa maggiormente è l’area 
di significati attorno al tema dell’“intervallo”, del “fra”, dei rapporti di 
continuità e discontinuità che emerge dalla composizione architettonica 
degli spazi tradizionali giapponesi. Innanzitutto bisogna sottolineare che 
ma non indica un “qualcosa”, ma il fra che ritma, che intervalla qualcosa e 
qualcos’altro – già dire “ciò che sta in mezzo” significa ipostatizzare questo 
vuoto, questo spazio di sospensione. «La coscienza estetica di ma nasce 
con la percezione di una distanza, a partire da una rottura temporale o 
spaziale […]. Ma è una distanza tagliata sia nello spazio che nel tempo, 
e si può affermare che sia una coscienza estetica che insorge in base a 
quella particolare lacerazione» (Nishiyama 2004, 85-94). Dunque ma 
implica una cesura, un taglio, una discontinuità. È tale discontinuità che 
segna l’emergere di una coscienza percettiva ed emotiva; tale coscienza 
non esiste, non si dà prima o indipendentemente dall’emergere di 
tale discontinuità. «Si può dire che ma, distanza di una rottura spazio-
temporale, creata a partire da una originale lacerazione, non è né tempo né 
spazio, è una coscienza estetica […]. Ma è la bellezza che si materializza 
con lo strutturarsi di una speciale condizione di rottura» (Nishiyama 
2004, 89). Questa rottura, al tempo stesso, implica una relazione stretta, 
inscindibile; una dialettica – tra pieno e vuoto, identico e diverso, interno 
ed esterno – che è funzionale non soltanto all’architettura, ma più in 
generale a tutto il sistema delle arti tradizionali giapponesi. Nella maggior 
parte delle abitazioni tradizionali, per esempio, è presente un passaggio, 
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una veranda o una passerella (engawa 縁側) che consente di circoscrivere 
il perimetro della casa senza trovarsi mai nettamente né al suo esterno – 
si è sempre al coperto, tuttavia il passaggio è esposto all’aria – né al suo 
interno – il passaggio non è chiuso da pareti o da porte scorrevoli.
L’engawa si colloca in una dimensione interstiziale, di limine: “tra” l’interno 
e l’esterno, è la struttura che separa i due ambienti eppure li collega. Il 
carattere en 縁 è presente anche in altre parole che indicano una frangia, 
un bordo, un limite, ma anche un collegamento, una connessione, tanto 
nelle dimensioni psicologiche che in quelle logico-linguistiche. A livello 
architettonico en sostituisce le pareti esterne di una casa, trasformando la 
loro funzione di separazione tra l’interno e l’esterno in una funzione di 
collegamento. In questo senso l’engawa, come elemento peculiare, è esso 
stesso ma: non solo “spazio di mezzo”, passaggio, ma anche “ritmo” di un 
procedere da un dentro a un fuori, da un fuori a un dentro; intervallo 
dinamico che espone l’abitare al movimento e alle variazioni stagionali 
dell’ambiente e della natura, così essenziali al vivere giapponese. Attraverso 
la soglia interstiziale, l’abitazione tradizionale in Giappone permette di 
includere l’esterno senza farlo diventare interno; intreccia il dentro e il 
fuori in una dialettica aperta, che non esaurisce un aspetto nell’altro, ma 
li mantiene entrambi vivi. Del resto, nel pensiero nipponico il concetto e 
l’esperienza dello spazio non sono mai disgiunti da quelli relativi al tempo: 
«Così come uno stesso spazio si dispone ad un diverso uso nel corso 
della giornata, l’intero spazio abitativo viene sottoposto a cambiamenti 
funzionali con il cambiare delle stagioni e dell’età degli abitanti» (Seike 
2004, 148). Le finestre e le porte scorrevoli (shōji 障子) non soltanto 
fungono da aperture per la luce e l’aria, ma sono studiate per permettere 
un movimento tra l’interno e l’esterno, in modo tale da lasciar entrare il 
paesaggio e l’ambiente circostante nello spazio interiore della casa o del 
tempio.
In alcuni casi, una volta aperti gli shōji, il giardino o l’ambiente esterno 
diviene parte integrante della stanza, venendo incluso nello spazio interno. 
È un tipo di tecnica che si definisce shakkei 借景, alla lettera “prendere in 
prestito (shaku 借) il paesaggio (la veduta, kei 景)”. La perfezione estetica 
sembra ricordare la bellezza della disposizione di forme e colori propri 
di un dipinto, ma la dimensione visiva non è la sola ad essere stimolata; 
essa si accompagna a una serie di sensazioni uditive, tattili, olfattive. La 
modulazione della luce, a seconda delle ore del giorno e dell’ampiezza 
dell’apertura, rende l’ambiente funzionale a diverse attività, e crea 
situazioni cromatiche di volta in volta diverse e significative. Anche 
le porte scorrevoli interne (fusuma 襖) sono progettate come divisori 
DIALOGHI TRASVERSALI | 35
scorrevoli, che mai definiscono in modo assoluto gli spazi. Come gli shōji 
regolano i rapporti tra dentro e fuori, così i fusuma organizzano lo spazio 
interno all’abitazione, evitando ogni forma di blocco nella circolazione 
dell’aria e dell’energia che fluisce tra gli ambienti.
In modo analogo all’engawa, anche la veranda (fuchi 縁) svolge una funzione 
di “orlo” che delimita ma al contempo relaziona gli ambienti, sfumando 
una netta distinzione tra interno ed esterno. «Si potrebbe anche dire che 
essa, come una grande bocca, ‘inspira’ lo spazio naturale del giardino, ed 
‘espira’ quello artificiale della casa, facendo di questa un organismo che 
respira, ossia una cosa vivente» (Pasqualotto 2001, 75). In alcuni casi, 
l’integrazione tra spazio interiore e ambiente esterno è tale da favorire 
non solo una circolazione di energie, ma da creare una vera e propria 
composizione in cui il microcosmo riflette il macrocosmo. Un angolo di 
giardino, su cui si apre una veranda o lungo il quale corre un engawa, può 
raffigurare la totalità del mondo, rocce e cespugli significano montagne, 
boschi, alberi, corsi d’acqua. Il paesaggio viene così incorporato, integrato 
nello spazio dell’abitazione, eliminando ogni sensazione di alterità tra 
artificiale e naturale. L’intervallo, il “fra” che sussiste tra la costruzione 
dell’uomo e la natura è uno scarto minimo. Non si tratta di fusione totale; 
ma nemmeno vi è cesura. Il rapporto di “continuità discontinua” che 
accade tra un edificio e il suo contesto è risolto nel modo più efficace. 
Questo rapporto, questo “passaggio” costituito dalla dimensione di 
ma – della veranda, delle porte scorrevoli, degli engawa – acquista la 
propria efficacia dal suo carattere di vuoto, di quel vuoto che, alla base 
di ogni esperienza estetica giapponese, lascia accadere il libero gioco tra 
le polarità dialettiche – interno ed esterno, alto e basso, luce e ombra, 
superficie e profondità, davanti e dietro – che compongono ogni opera 
d’arte, così come ogni struttura architettonica. Per poter apprezzare questa 
dialettica è la mente stessa a doversi fare vuota, ad accogliere la dinamica 
tra il “grande vuoto” come spazio di accoglienza che lascia accadere i 
fenomeni e i fenomeni stessi, che fanno sì che questo vuoto assuma delle 
determinazioni; perché, così come non esistono fenomeni, eventi, forme 
senza un vuoto da cui emergono, non esiste nemmeno un vuoto originario 
anteriore alle sue determinazioni. Se non si fa vuota e inclusiva la mente, 
non c’è spazio fisico in grado di accogliere e includere alcunché. Per la 
coscienza etica ed estetica ispirata dal pensiero tradizionale giapponese, 
tutto è interrelato: forma con forma, soggetto con oggetto, pieno con 
vuoto, spazio interno con spazio esterno. E quella particolare “coscienza 
estetica” determinata dall’insorgenza di ma si rivela come un’interrelazione 
di identità, che si strutturano e si conoscono sempre e soltanto nella 
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relazione, nello scambio reciproco. Ogni coscienza particolare e soggettiva 
esiste in quanto discontinuità-nella-continuità, come movimento, scarto 
rispetto all’insieme identitario della totalità delle relazioni possibili 
(tra le persone, le cose, gli eventi). «Vivere si fonda sul respiro [iki 息]: 
inspirare ed espirare. L’inspirazione e l’espirazione tagliano e al tempo 
stesso creano continuità. Questo ritmo rivela già che la vita [iki 生, 
omofono di iki, respiro] non è una continuità senza limiti, ma l’attività di 
un’esistenza finita» (Ōhashi 1994, 13). Il ritmo di taglio-continuità (kire-
tsuzuki 切れつずき), o di “continuità discontinua”, assume una valenza 
determinante non solo in ambito estetico. Esso si traduce infatti anche in 
un atteggiamento nei confronti delle cose, delle strutture, del paesaggio; 
si trasforma in una modalità di comportamento, dunque attua una sorta 
di dialettica tra l’estetica e l’etica. «L’attenzione e il rallentamento praticati 
camminando su pietre irregolari o eseguendo i gesti di chanoyu non sono 
infatti semplici passatempi ‘esteticamente’ corroboranti, ma sono invece 
veri e propri esercizi spirituali che allenano il corpo e la mente a dare 
un particolare significato ed un particolare ritmo all’intera esistenza» 
(Pasqualotto 2001, 81).
Queste considerazioni ci riportano alla dimensione etica e relazionale 
propria di ma, che come già osservato non è soltanto un principio estetico 
o compositivo, ma organizza ad ogni livello il vivere giapponese, anche 
nelle relazioni umane. Ma è il ritmo che si determina fra una persona 
e l’altra; entrare in relazione, cioè dare e ricevere, permette a due o più 
persone di intuire il ma dell’altro, e di abitare questo ma, di farne parte. 
Ignorare o trascurare l’aspetto di “continuità discontinua” che sussiste 
sempre, in ogni aspetto della vita e in ogni relazione, comporta il rischio 
di ciò che in giapponese si dice ma ga nukeru 間が抜ける, “caduta di ma”, 
cioè incomprensione, ritardo – in una risposta verbale, gestuale, emotiva 
– all’appello che ci viene dall’altro. “Afferrare” ma, invece, permette non 
soltanto di migliorare il nostro rapporto e la nostra comprensione della 
disciplina che pratichiamo, ma anche di vivere meglio la relazione con le 
persone che ci circondano e con l’ambiente in cui viviamo.
Mentre in Europa, per lo meno dal Medioevo in poi, la suddivisione degli 
spazi interni alle case e le mura di fortificazione attorno alle città hanno 
introdotto una distinzione netta tra città e campi (cfr. Berque 1982), in 
Giappone la distinzione e la “chiusura” sono in apparenza più nette tra 
casa propria e casa altrui. L’abitazione giapponese tradizionale si apre sul 
giardino attraverso lo spazio di transizione della veranda, ma il giardino 
resta più chiuso rispetto a quello occidentale nei confronti del vicinato. 
Lo spazio domestico giapponese non è dunque meno protetto di quello 
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europeo, ma in Giappone la chiusura viene realizzata in due tappe, ovvero 
nel rapporto tra casa e giardino (una cesura di tipo debole) e nel rapporto 
tra casa-giardino e vicinato (una cesura di tipo forte, che mantiene a sua 
volta una continuità nella discontinuità). Il termine engawa significa non 
solo la struttura della veranda, ma anche la dimensione di transizione, 
passaggio e interdipendenza tra l’interno e l’esterno, l’ombra e la luce 
– mediate dalla penombra (in’ei 陰影: cfr. Tanizaki 1995); oppure tra le 
stuoie (tatami) e la pietra del giardino, attraverso la mediazione dell’assito 
di legno. L’importanza è sempre accordata alla mediazione, senza passaggi 
traumatici ma con variazioni di luce, di materiali, di ritmo. La continuità 
è data dalla dimensione spaziale, visiva, mentre la discontinuità dai 
cambiamenti del materiale o della luce.
Lo sfondo complessivo da cui le pur molteplici e differenti espressioni 
della cultura giapponese emergono e traggono consistenza costituisce una 
cornice in cui non si danno prima delle cose, delle sostanze, degli spazi 
o dei soggetti che poi, in un secondo momento, entrano in relazione. La 
continuità di discontinuità di cui è intessuta la trama del mondo, a partire 
dagli spazi fisici e concreti nei quali si vive, presenta dinamiche mutevoli 
di relazionalità e inclusione che coesistono con ciò che appunto pongono 
in relazione – non vi è una priorità logica, cronologica od ontologica. 
Il pensiero buddhista, in particolare, ha elaborato raffinate analisi per 
mostrare l’insussistenza di realtà ontologicamente “assolute”, cioè slegate 
o irrelate rispetto a ciò che le attornia. L’idea di luoghi ab-solutamente 
separati e indipendenti, così come quella di realtà psicologiche o sociali 
che siano anche solo pensabili in una condizione di assoluta autarchia, 
è un’idea illusoria (che, dal punto di vista soteriologico, è la radice della 
sofferenza da estirpare). Se cambia il modo di intendere la soggettività, 
mutano anche le dinamiche dell’inclusività; di conseguenza, anche 
il modo di abitare la spazialità e di sentirsi inclusi o esclusi in o da un 
luogo si modificano in modo significativo; rispetto alla nozione di un 
soggetto autarchico e autocentrato, assume più rilevanza l’esperienza di 
una situazionalità, in cui l’individuo non si dissolve totalmente ma viene 
ricompreso in una rete di corrispondenze e di attivazioni reciproche, di co-
produzioni condizionate per le quali conoscente e conosciuto, percipiente 
e percepito, interiorità ed esteriorità non sono elementi contrapposti ma 
polarità complementari (cfr. Kasulis 2002).
Due esempi possono contribuire alla delucidazione di come si possa 
intendere uno spazio interno inclusivo. Non sono entrambi esempi tratti 
dal mondo giapponese, tuttavia in tutti e due i casi si può riscontrare 
una sorta di attenzione per la dimensione del vuoto, una riduzione 
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all’essenziale (yohaku 余白: resto, margine, blank space) e una libertà dalle 
convenzioni, dalle rigidità e dall’attaccamento ideologico o confessionale a 
determinati schemi e funzioni d’uso che richiamano elementi caratteristici 
dell’esperienza e del messaggio della tradizione Zen.
Il primo esempio è il Museo della filosofia Nishida Kitarō (Nishida Kitarō 
tetsugakukan 西田幾多郎記念哲学館), nella provincia di Ishikawa. L’ha 
progettato il famoso architetto Andō Tadao, dietro sollecitazione e con 
il sostegno dei filosofi Ōhashi Ryosuke e Umehara Takeshi, insieme al 
premio Nobel per la Chimica del 1981 Fukui Kenichi. Intorno alla metà 
degli anni Novanta del secolo scorso Andō venne invitato a ideare un 
museo dedicato al più importante filosofo giapponese del Novecento, 
Nishida Kitarō (1870-1945). La prima fonte di ispirazione gli giunse 
dal cosiddetto “sentiero della filosofia” (tetsugaku no michi 哲学の道), un 
percorso lungo un paio di chilometri che si snoda nei pressi dell’Università 
di Kyōto. Là Nishida era solito passeggiare, in primavera, all’ombra dei 
ciliegi che in marzo fioriscono e inondano il sentiero di petali bianchi. 
Dice Andō: «Ispirato da questo, immaginai un sentiero della filosofia per 
il Museo. La mia intenzione, a proposito del sentiero, era quella di aprire 
un intervallo (ma) nella vita quotidiana per chi lo percorre, in modo tale 
da dare un’opportunità per pensare a se stessi» (Baek 2009, 177). L’edificio 
è realizzato quasi completamente in cemento, con alcune parti in vetro. Le 
pareti sono spoglie, occasionalmente si prestano ad ospitare opere appese 
per mostre temporanee, ma in genere vengono mantenute il più possibile 
libere e neutre. Gli ambienti spogli, in cui la decantazione formale degli 
ambienti e delle pareti è tale da creare un senso di limpida rarefazione, 
hanno lo scopo di accogliere come una mente sgombra da preconcetti 
ogni tipo di riflessione, di pensiero, di preoccupazione. Proprio perché 
accoglie tutto e non rigetta nulla, il vuoto è massimamente inclusivo. 
Nella “stanza del vuoto” o “stanza del cielo” (è la duplice interpretazione 
consentita dall’espressione giapponese, volutamente ambigua, kū no heya 
空の部屋) il soffitto è stato eliminato: gli spazi interni si aprono in modo 
inatteso, e lasciano entrare dall’alto la vastità del cielo, la volta celeste (kū 
o sora 空) che fa da sfondo ad ogni cosa. Quel luogo non è certo adibito 
solo a pensieri formulati in giapponese. L’inclusività è offerta anche alla 
molteplicità delle attese, delle idee, delle esistenze; la riduzione al minimo 
del cromatismo e delle forme presenti nella “stanza del vuoto” fa risaltare 
a maggior ragione la possibilità plurale delle voci che vi vengono accolte. 
Il vuoto è condizione trascendentale in cui tutti i possibili sono inclusi, 
in potenza o in atto. Ciò che include, l’interiorità da cui ogni elemento 
scaturisce e a cui ritorna, è sempre la vacuità, da intendersi anche come la 
“volta celeste” che avvolge ogni elemento del reale.
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Non è necessario recarsi in Giappone, però, per verificare l’efficacia del 
vuoto e la sua capacità di produrre luoghi in cui l’interiorità fisica e spirituale 
trova accoglienza e possibilità di espressione tramite una rarefazione di 
colori e forme. Verso la metà degli anni Sessanta i coniugi americani John 
e Dominique de Menil commissionarono a Philip Johnson la costruzione 
di una cappella non confessionale (non-denominational chapel) a Houston, 
in Texas. Il lavoro venne portato a termine dagli architetti Howard 
Barnstone e Eugene Aubry; ma la presenza che diede l’impronta essenziale 
a quel luogo, e per la quale ancora oggi la cappella è ricordata, fu quella del 
pittore Mark Rothko. A lui venne richiesto di contribuire con quattordici 
grandi dipinti monocromi, ma le sue idee influirono fortemente anche 
sul progetto architettonico. Inoltre, all’esterno dell’edificio è stata disposta 
una scultura di Barnett Newman, Broken Obelisk, che rende l’intera area 
un luogo rappresentativo dell’arte americana contemporanea. La Cappella 
Rothko venne aperta nel 1971 (un anno dopo il suicidio dell’artista) e 
divenne un centro ecumenico fortemente simbolico, aperto a tutte le 
religioni e a scambi interculturali anche in forma di convegni, conferenze 
e rappresentazioni. Su tre pareti della cappella ottagonale campeggiano 
grandi trittici; alle altre cinque pareti sono appesi dipinti singoli. Rothko 
li realizzò tra il 1964 e il 1969, scegliendo colori scuri – il nero, il marrone, 
il viola; solo per un dipinto usò un rosso più vivace – e chiedendo di 
mantenere all’interno luci basse e soffuse, senza aprire finestre alle pareti. La 
luce naturale cade dall’alto, schermata da teli, e non colpisce l’interno con 
raggi forti e diretti. Nella cappella si trovano a disposizione del pubblico i 
testi sacri delle maggiori religioni, per evidenziare la volontà di inclusione 
culturale – non a caso, all’inaugurazione parteciparono importanti cariche 
della Chiesa cattolica, protestante e greco-ortodossa, dell’ebraismo, del 
buddhismo e dell’Islam. Ma più ancora della esplicita volontà ecumenica 
del progetto voluto dalla committenza, l’idea di un interno inclusivo è data 
dalla semplice potenza della spazializzazione messa in atto dal tipo di luce 
e dai cromatismi delle opere di Rothko. Come se si trattasse dell’universo 
puramente ottico descritto da Plotino nel libro V della quarta Enneade, la 
cappella avvolge chi vi penetra in una luce senza confini precisi, una luce 
che si estende fin dove giunge la sua potenza e sfuma ogni tipo di limite 
netto e definito. «Lo spazio diviene il prodotto di un’espansione, ossia 
diviene categoria seconda rispetto al processo di espansione. Lo spazio ha 
perso il suo valore di categoria prima. Non è più il contenitore della luce, 
ma è la luce a costituirlo. La luce determina completamente il processo di 
spazializzazione dello spazio» (Deleuze 2010, 146)
Questo tipo di pratiche progettuali e artistiche danno luogo e 
conferiscono corpo a un positivo fenomeno di interferenza, ovvero a un 
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movimento che attiva meccanismi di riconoscimento plurali, attraverso 
scarti differenziali e mutue fecondazioni. Le “culture”, che non sono mai 
veri e propri “oggetti” del pensiero (si pensa sempre a partire da una data 
cultura, dal suo interno), vanno intese come luoghi di manifestazione 
di interferenze. Anche quando la si pone come tema di riflessione o di 
problematizzazione, una cultura non è mai del tutto esternalizzabile. 
Le interferenze culturali che si rinnovano di continuo non rispondono 
a nessuna determinata esigenza di progresso lineare, ma privilegiano 
movimenti obliqui, metodiche spurie, la varietà e la molteplicità rispetto 
all’unicità o alla monodirezionalità. Interferenza è innanzitutto un 
condurre, un portare “in mezzo”, “tra”, inter; è un trasformare, producendo 
differenza e riattivando risorse altrimenti isterilite o sepolte. Se ci si 
rivolge alle pratiche e alle teorie dell’estetica, dell’arte e dell’architettura 
come a luoghi di manifestazione di interferenza, le si possono intendere 
anche come movimenti di traduzione, di trasgressione, di intreccio che 
producono fecondazioni, connessioni, attriti, e ripercussioni ulteriori, 
e danno l’occasione di attuarsi a nuove forme di friche. Le interferenze 
culturali ed estetiche obbligano così a interrogare e provocare il limite, il 
confine che blocca e chiude soltanto, invece di connettere e legare. Esse 
portano a ripensare ogni confine, a sostare su di esso e possibilmente a 
tradurlo in soglia, a strumento di comunicazione e di passaggio, a renderlo 
occasione di accoglienza e rielaborazione di sensazioni, percezioni, 
riflessioni, come luogo di transizione nel quale il “proprio” si tramuta in 
“estraneo”, e viceversa. L’arte e l’estetica si offrono come possibili modalità 
di risposte produttive alle (pro)vocazioni di un altrove, di una estraneità 
che ci si presenta davanti. Solo così si può tentare di incontrare l’esperienza 
del dialogo e dell’inclusione anche a livello politico, senza ridurla a un 
“interculturalismo” ideologico, banale e stemperato.
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Derive ed erranze nella città contemporanea 
Riflessioni a partire da alcune esperienze torinesi
Carlo Salone
Arte (pubblica) e spazio urbano
Se in passato l’arte tendeva a manifestarsi nello spazio – non necessariamente 
urbano - attraverso forme istituzionalizzate e connotate da una 
localizzazione specifica (il monumento presente in una specifica piazza, 
l’edificio storico, le opere conservate nelle gallerie e nei musei cittadini 
ecc.), con le avanguardie storiche prima e con la crisi del Moderno poi si 
assiste a quella che Stuart Hall descrive come la progressiva espansione 
dell’arte nella quotidianità del vivere, decretando «la fine del modernismo 
del museo e la penetrazione delle rotture moderniste nella vita di tutti i 
giorni» (Hall 2004, 288, n.t.).
A uno sguardo non schiacciato sul presente, non del tutto nuove 
appaiono in realtà le pratiche di coinvolgimento dello spazio vissuto nella 
produzione e nella messa in scena dell’arte. Le civiltà classiche coltivavano 
una concezione dell’arte come pratica intimamente legata all’esercizio e 
alla pedagogia del potere, e non solo del potere divino incarnato dalle 
istituzioni politiche, ma anche del potere della tradizione culturale in cui la 
comunità si riconosce e si radica. La cultura romana sia di età repubblicana 
sia di età imperiale coltiva scientemente questa forma di comunicazione 
culturale e politica nello e mediante lo spazio urbano. Il fregio della 
Basilica Aemilia nel Foro Romano, gli archi di trionfo imperiali, l’Ara 
Pacis, così come, cinquecento anni prima, il fregio fidiaco del Partenone ad 
Atene, intendono parlare ai cittadini magnificando le radici mitiche della 
città e delle sue istituzioni.
Ma allora che cosa c’è di nuovo nelle pratiche che il contemporaneo 
sperimenta nello spazio urbano? Che cosa ci dicono queste pratiche 
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rispetto alle domande sulla natura dell’arte pubblica? L’arte pubblica è 
quella – e solo quella - che si manifesta nello spazio pubblico, oppure l’arte 
è pubblica quando incarna valori simbolici che appartengono alla sfera 
morale e politica dell’interesse pubblico? O la natura pubblica consiste 
forse nella “cura” che una – presunta – comunità esercita rispetto a un’opera 
d’arte collocata in una dimensione pubblica? Oppure, più semplicemente, 
l’arte è sempre pubblica perché ha bisogno di un “pubblico”?
Dal punto di vista della città e della sua organizzazione spaziale e funzionale, 
l’irruzione dell’arte nel vissuto quotidiano e nello spazio pubblico esterno 
implica, prima di tutto, un ripensamento critico dell’idea di museo e galleria 
come unici contenitori deputati all’esibizione e fruizione dell’opera artistica. 
In secondo luogo, essa si accompagna a un’evidente «proliferazione dei siti 
e dei luoghi in cui l’impulso artistico moderno è realizzato, incontrato 
e fruito» (Whybrow 2011, 289, n.t.). Coerentemente, nelle modalità di 
produzione, presentazione e fruizione dell’arte contemporanea si assiste 
a una sempre maggiore incursione di prassi espressive come performance 
ed eventi - registrati su supporti audiovisivi o realizzati “dal vivo” – quali 
mezzi di comunicazione e, soprattutto, condivisione artistica tra soggetti 
che “abitano” lo spazio urbano.
Rispetto alle tradizionali tecniche di creazione dell’artefatto “tradizionale”, 
che esprime il proprio messaggio attraverso una materialità tangibile, queste 
prassi si connotano per un’importante componente intangibile, attraverso 
cui diventa possibile stabilire un’interazione diretta tra il pubblico, l’opera 
d’arte, l’artista e lo spazio in cui la performance e/o l’evento artistico prende 
forma e sostanza.
Il ricorso sempre più frequente alle tecnologie audiovisive e “performative” 
nella comunicazione del messaggio artistico contemporaneo è d’altro 
canto la manifestazione di un preciso «impulso situazionale-relazionale» 
(Hall 2004) che rifiuta il concetto stesso di «luogo dell’arte» in favore 
di un’interpretazione dell’arte come prodotto di un insieme complesso di 
scambi contestuali che, nelle parole di Bourriaud, intercorrono in modo 
incessante tra le persone, i luoghi, gli oggetti e i processi (Bourriaud 2002, 
26). Nel suo Relational Aesthetics1 Bourriaud descrive questi scambi nei 
termini di «microclimi» al cui interno le relazioni con il mondo si fanno 
1 - Relational Aesthetics è il termine con cui Bourriaud (2002) indica il forte coinvogimento 
della scena artistica –dominante negli anni in cui egli scrive ma fortemente presente anche 
oggi – nelle questioni politiche e sociali, sia in termini letterali (l’arte come strumento di 
denuncia e riflessione critica), sia in termini formali, tematici (nel senso di riconoscere che la 
materia prima con cui gli artisti lavorano per realizzare le loro opere non è la creta, né il vetro, 
né i colori, ma è la sfera sociale, sono le relazioni tra le persone.
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concrete attraverso l’opera d’arte (Bourriaud 2002, 44).Il ricorso sempre 
più frequente alle immagini metaforiche dei flussi e delle reti, non 
soltanto con riferimento alle pratiche artistiche, ma anche e soprattutto 
con riferimento all’analisi e alla lettura dello spazio e dei fatti che lo 
attraversano, si configura come una vera e propria “svolta relazionale” che 
cercherò di descrivere nei suoi tratti essenziali nel paragrafo che segue.
Relazionale versus territoriale: Lo sguardo sulla città
Nel corso degli ultimi quindici anni la letteratura internazionale di lingua 
inglese ha ospitato un acceso dibattito circa la natura della spazialità 
contemporanea. In particolare, Doreen Massey (Allen et al. 1998), Ash 
Amin (Amin 2002 e 2004) e altri autori (Amin et al. 2003 e Bathelt 
2006) hanno proposto di superare l’ontologia dei luoghi come contenitori 
chiusi all’esterno e “ingabbiati” entro una gerarchia di scale territoriali 
rigidamente distinte e compartimentate (quartiere-città-regione ecc.), per 
adottare, in sua vece, una prospettiva “relazionale”, capace cioè di leggere la 
spazialità attraverso metriche non lineari e non euclidee (una discussione 
approfondita e criticamente simpatetica è quella contenuta in Castree 
2004).
È stato sottolineato (Luca e Salone 2014) che, pur trattandosi di una 
posizione complessa e non del tutto organica al proprio interno ( Jonas 
2012), la prospettiva relazionale può essere sintetizzata come una critica 
rivolta alle interpretazioni dello spazio inteso quale somma di tasselli 
territoriali distinti e incapsulati gli uni dentro gli altri, a favore di concetti 
come apertura e connettività, i cui elementi fondanti sono le relazioni 
trans-territoriali, i flussi e le reti. L’opposizione relazionale nei confronti 
di visioni scalar-territoriali dello spazio è motivata da due principali 
argomenti (Amin 2004). Il primo insiste sul fatto che città e regioni sono 
sempre più immerse in reti e routine organizzative globali. Ne deriverebbe 
che il “nuovo ordine emergente” è definito attraverso topologie di reti 
di attori assai dinamiche, contingenti e variegate nella loro estensione 
spaziale (Amin 2002). Il secondo argomento riguarda l’esistenza stessa di 
nuove immagini – le reti, i flussi, ecc. – in grado di descrivere con efficacia 
le nuove spazialità della globalizzazione.
Il significato concreto di questa prospettiva è chiaro: le città e le regioni non 
devono e non possono (più) essere rappresentate come entità «organiche» 
caratterizzate dalla coesione interna come proprietà territoriale fondativa, 
ma dovrebbero piuttosto essere lette come l’intreccio di connessioni 
spaziali più ampie basate su flussi, giustapposizioni, porosità e connettività 
relazionali (Amin 2002).
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Ne deriva così una visione dei luoghi, e per noi qui il riferimento è 
essenzialmente alle città, non già come entità stabili nella loro delimitazione 
spaziale e nella loro identità sociale e culturale, bensì come intrecci, aperti 
e discontinui, di relazioni» (Governa 2014).
Questo rinnovato contesto teorico sembra prestarsi bene come sfondo 
interpretativo per comprendere la valenza non solo espressiva ma anche 
conoscitiva di pratiche artistiche che “attraversano” la città, istituendo con 
i suoi materiali fisici e le sue componenti sociali relazioni che producono 
nuove forme di descrizione/interpretazione dello spazio urbano. Ricerche 
come quelle condotte, per esempio, da Stalker/Osservatorio nomade, 
collettivo di artisti con base a Roma e da tempo impegnato in forme 
itineranti e non accademiche di conoscenza urbana (www.stalkerlab.
org), descrivono con efficacia questa tecnica di ascolto e intervento: «La 
modalità di intervento proposta è sperimentale, fondata su pratiche 
spaziali esplorative, di ascolto, relazionali, conviviali e ludiche, attivate da 
dispositivi di interazione creativa con l’ambiente investigato, con gli abitanti 
e con gli archivi della memoria. Tali pratiche e dispositivi sono finalizzati 
a catalizzare lo sviluppo di processi evolutivi auto-organizzanti, attraverso 
la tessitura di relazioni sociali ed ambientali, lì dove per abbandono o per 
indisponibilità sono venute a mancare» (www.osservatorionomade.net).
Queste e altre pratiche di «transurbanza» (Careri 2006) sperimentano 
forme di conoscenza che riscoprono, letteralmente, potremmo dire, la 
ricerca sul terreno e intendono interrogare risorse, agenti e gruppi sociali 
che sono abitualmente ignorati dalle indagini scientifiche tradizionali 
o vengono “normalizzati” ex ante attraverso procedure di definizione e 
categorie che pre-esistono alla ricerca stessa e che ne cristallizzano la natura 
complessa e cangiante. La filiazione di questo approccio si colloca lungo 
un’ideale linea di continuità che lega tra loro esperienze diverse, molte 
delle quali inaugurate dalle avanguardie storiche – Dada, surrealismo – e 
riprese dai lettristi e, soprattutto, dai situazionisti nel secondo dopoguerra. 
Su questa genealogia non ci soffermeremo ulteriormente, affidando al 
lavoro di Francesco Careri, dedicato al camminare e al nomadismo come 
pratica estetica, ogni necessario approfondimento (Careri 2006).
Tornando alla svolta relazionale, in questa sede osserveremo che la proposta 
situazionista risulta forse la più pertinente nel rispondere all’esigenza 
di sottrarsi alle immagini codificate dei luoghi, per avventurarsi invece 
senza pregiudizi né schemi preconfezionati nella lettura e nella pratica 
fisico-percettiva dello spazio urbano. Al suo centro, se così si può dire con 
riferimento a una logica naturalmente portata all’eccentricità come quella 
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dei situazionisti, e di Debord in particolare, si collocano due concetti-
chiave: quello di dérive e quello di psychogéographie.
La dérive, ci ricorda lo stesso Debord, «si presenta come una tecnica 
del passaggio repentino attraverso ambienti diversificati. Il concetto 
di dérive è indissolubilmente legato al riconoscimento di effetti di 
natura psicogeografica, e all’affermazione di un comportamento ludico-
costruttivo, ciò che lo rende diametralmente opposto alle nozioni classiche 
di viaggio e di passeggiata.
Una o più persone che si lasciano andare alla deriva rinunciano, per una 
durata più o meno lunga, alle ragioni di spostamento e di azione che 
generalmente seguono, alle relazioni, ai lavori e agli svaghi che sono loro 
propri, per lasciarsi andare alle sollecitazioni del terreno e agli incontri 
che vi corrispondono. La parte di aleatorio è qui meno determinante di 
quanto si possa credere: dal punto di vista della deriva, esiste un rilievo 
psicogeografico delle città, con delle correnti costanti, dei punti fissi e dei 
vortici che rendono assai ardui l’accesso o l’uscita da certe zone».
Nell’Internazionale Situazionista2, in particolare, le manifestazioni 
sono concepite come atti di critica allo spettacolo del capitalismo. 
Come sottolinea lo stesso Debord, «La costruzione delle situazioni ha 
inizio sulle rovine dello spettacolo moderno. È facile osservare come il 
principio alla base di questo spettacolo – l’assenza di intervento – si leghi 
all’alienazione che caratterizza il vecchio mondo. Al contrario, i migliori 
esperimenti rivoluzionari in campo culturale hanno cercato di rompere 
la tradizionale identificazione dello spettatore con l’eroe in modo da 
coinvolgerlo nell’azione […] la situazione viene quindi pensata perché sia 
vissuta dai suoi costruttori in modo diretto. Il ruolo giocato dal pubblico 
inteso come soggetto passivo o relegato a giocare ruoli marginali deve 
diminuire progressivamente, mentre il ruolo giocato da coloro che non 
sono attori ma livers deve crescere progressivamente» (Debord 1956, n.t.). 
Certamente, questa partecipazione critica al vissuto urbano, intesa come 
mezzo attraverso cui svelare i meccanismi capitalistici dello sfruttamento 
e dell’alienazione (Debord 1956), è presente anche in molte iniziative 
artistiche di natura convenzionale, organizzate da musei, gallerie o 
fondazioni. Tuttavia, come si cercherà di spiegare, è soprattutto nelle 
2 - L’Internazionale Situazionista è un movimento politico e artistico che affonda le proprie 
radici nel marxismo critico, nell’anarchismo e s’ispira, per alcuni aspetti, alle avanguardie 
artistiche dell’inizio del Novecento. Si costituisce nel 1957 a opera di alcuni intellettuali 
e artisti riuniti intorno alla figura di Guy Debord ed è attiva in Europa per tutti gli anni 
Sessanta.
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esperienze che nascono “dal basso” e che si collocano in posizione 
critica rispetto al sistema istituzionalizzato dell’arte che la dimensione 
partecipativa raggiunge la sua massima espressione artistica, culturale 
e politica e la più fertile potenzialità creativa (per un’esaustiva 
ricostruzione del rapporto tra arte pubblica si rinvia a Pioselli 2015).
La necessità di recuperare “spirito critico” nel sistema dell’arte 
contemporanea, oggi sempre più indebolito da un consumismo feticista 
che condiziona anche le dinamiche del mercato, pervade anche altre 
correnti interpretative. Per Butt (2005), per esempio, questa ricerca è ben 
rappresentata dal theatrical turn basato sulla sperimentazione di nuove 
prassi “performative” non istituzionalizzate, testimoniate già all’interno 
della produzione artistica del secondo dopoguerra. In questa dimensione 
sempre più spesso l’attenzione degli artisti, dei critici e dei fruitori dell’arte 
contemporanea si sposta dalle pratiche artistiche basate sull’artefatto 
materiale alle coordinate spaziotemporali dell’evento artistico (Butt 
2005, 8): da un lato, si esplorano le relazioni tra le pratiche “creative” 
quotidiane e l’arte, mentre, dall’altro, si indagano le esperienze artistiche 
contemporanee e come queste influenzino i contorni e l’esperienza del 
vissuto quotidiano.
Riassumendo, l’analisi della relazione tra arte contemporanea e città ci aiuta 
a comprendere come lo spazio urbano non si limiti al ruolo di contenitore 
passivo delle manifestazioni artistiche: processi, significati, atmosfere. Al 
contrario, la città gioca un ruolo di primo piano sotto almeno tre punti 
di vista: come dimensione preferenziale in cui si manifesta il vissuto 
quotidiano (l’espace vécu di Lefebvre 1974), ossia abitudini, pratiche, forme 
di produzione e consumo, cui l’artista attinge largamente; come attore 
delle manifestazioni artistiche (la città che si “mette in opera”, costruendo 
le condizioni necessarie per raggiungere forme realmente integrali di 
espressione artistica); come ambito territoriale la cui caratteristiche e la 
cui rappresentazione sono influenzate dalle manifestazioni d’arte in esso 
contenute. 
Al di là delle trasformazioni fisiche ed economiche determinate dalla 
concentrazione spaziale di attività ed eventi a contenuto artistico, secondo 
Debord (1956) una valenza cruciale del contemporaneo dilagare delle 
espressioni artistiche nel contesto urbano è il loro saper cambiare il 
modo in cui i soggetti guardano ad esso. Oltre ad avere valore in sé, l’arte 
svolge dunque nella dimensione urbana un’importante funzione sociale 
di “attivazione” di processi e relazioni nella vita di tutti giorni. In questa 
logica si muove, per esempio, il progetto di urbanisme unitaire, definito da 
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Debord (1956) come uso integrato delle arti e delle tecniche espressive, 
finalizzato alla composizione di un milieu unificato. 
Questo milieu unificato si può raggiungere sia attraverso la creazione di 
nuove manifestazioni artistiche (architetture e installazioni, elementi di 
arredo urbano, ma anche eventi, poesie, film ecc.), sia attraverso processi 
di straniamento o détournement3 dalle manifestazioni artistiche esistenti. 
L’artista persegue «atti politici finalizzati a reinstallare l’esperienza di 
vita come l’unica mappa della città» (Debord 1956, 218, n.t.), così che 
l’esperienza dell’arte come l’esperienza della città, intrinsecamente 
connaturata negli individui, assuma valenze diverse a seconda delle 
relazioni che essa stabilisce con i fruitori dell’opera d’arte e lo spazio 
urbano circostante, nonché delle relazioni che questi fruitori sviluppano 
tra loro e con lo spazio. Riprendendo Lefebvre, «l’arte di vivere in città è 
di per sé un’opera d’arte, così come il futuro dell’arte non si compie nella 
dimensione artistica ma urbana» (Lefebvre 1996, 173, n.t.).
La rigenerazione urbana come pratica interpretativa della città
Un ruolo rilevante in anni recenti ha giocato l’intreccio tra produzione 
culturale, manifestazioni artistiche nello spazio pubblico e rigenerazione 
urbana. Nonostante le frequenti oscillazioni semantiche, che vedono 
talora sovrapporsi concetti e pratiche proprie della riqualificazione e 
metodi ed esperienze della rigenerazione, assumeremo in questa sede una 
sostanziale omogeneità di significato che, in termini generali, si riferisce a 
quelle azioni volte a contrastare l’abbandono, il degrado fisico e il declino 
economico di determinate aree della città, tipicamente zone industriali in 
crisi, quartieri poveri o socialmente problematici (su questi temi si vedano 
Judd e Parkinson 1990 e Couch et al. 2008). 
Negli ultimi decenni, il panorama degli interventi pianificati con questo 
obiettivo è stato quanto mai eterogeneo e dagli esiti differenziati. Spesso, 
molti programmi sono stati finanziati dall’Unione Europea (come 
ad esempio i programmi di iniziativa comunitaria Urban) e hanno 
riguardato azioni di natura marcatamente sociale, riferendosi a temi quali 
l’integrazione tra culture e gruppi sociali e la rivitalizzazione del tessuto 
economico locale, con l’indispensabile corollario della promozione della 
partecipazione collettiva alle decisioni urbanistiche.
3 - Il détournement (trasposizione del termine francese che indica una performance simile alla 
parodia satirica) è la tecnica, storicamente usata da gruppi politici con fini in genere sovver-
sivi, per rivoltare le espressioni del sistema capitalistico contro se stesso. Più nel dettaglio, 
consiste in una variazione/modificazione nel sistema di significati comunemente attribuiti a 
un dato oggetto, testo, immagine o luogo, secondo modalità antitetiche o antagoniste rispet-
to agli intenti originali.
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Come per tutte le maggiori aree urbane italiane, anche per Torino la 
stagione di maggiore impegno nel campo della rigenerazione urbana si 
colloca lungo gli anni Novanta del secolo scorso. Le ragioni sono evidenti.
In primo luogo l’inefficacia delle tradizionali forme d’intervento urbano 
sperimentate fino ad allora nelle prassi urbanistiche dalla cultura tecnica e 
dalle amministrazioni pubbliche, sia quelle orientate al controllo generale 
delle trasformazioni urbane – la pianificazione urbanistica di matrice 
razional-comprensiva affidata al piano regolatore generale – sia quelle 
settoriali affidate alle agenzie tecniche governative e locali – piani per 
l’edilizia residenziale pubblica, programmi di infrastrutturazione ecc.
In secondo luogo, e con una chiara connessione col primo aspetto 
menzionato, il graduale affermarsi e diffondersi in buona parte d’Europa 
di prassi d’intervento ispirate al modello dei Quartiers en crise, poi 
modellizzate e istituzionalizzate da strumenti come Urban, ispirate a 
un approccio integrato (riqualificazione fisica, rigenerazione economica, 
animazione sociale) e a una logica di coinvolgimento multi-attore 
(Parkinson 1989 e Lawless 1991).
In terzo luogo, la crescente difficoltà degli enti pubblici nel reperire e 
stanziare risorse finanziarie per l’adeguamento funzionale e infrastrutturale 
delle città, con la conseguente mobilitazione degli attori privati e del 
non-profit nel disegno e nella conduzione delle politiche urbane. Sullo 
sfondo, occorre richiamare l’affermazione di un paradigma di trattamento 
e soluzione delle problematiche urbane che appare coerente con un’agenda 
neoliberale che diventa egemonica anche in Europa e che spinge con forza 
verso un coinvolgimento imponente dei capitali privati nella costruzione e 
nella ristrutturazione urbana (Harvey 1989 e Thornley 1991).
Nel 1997 l’amministrazione locale inaugura il Progetto Speciale Periferie, 
programma antesignano di una stagione d’intervento sul tessuto urbano 
piuttosto intensa. Sotto il controllo del Progetto Speciale Periferie, 
poi Settore Periferie, vengono ricondotte tutte le iniziative legate alla 
rigenerazione urbana finanziate da programmi internazionali e nazionali 
(Programmi di Recupero Urbano, Contratti di Quartiere, Urban 2, 
Programmi Integrati di Sviluppo Locale e il Progetto Pilota Urbano 
The Gate, dedicato a Porta Palazzo: una ricostruzione critica e centrata 
sulla questione abitativa è fornita da Governa e Saccomani 2008; per un 
inquadramento generale delle politiche urbane concertate si veda invece 
Governa e Salone 2005).
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In questo quadro, gli interventi legati più o meno direttamente all’industria 
della cultura e agli spazi per il consumo e la produzione artistica sono 
spesso stati visti come catalizzatori della rinascita urbana: talvolta 
sostituendo un tessuto edilizio compromesso con attrezzature culturali di 
richiamo, affidate a firme di richiamo della cultura architettonica globale, 
talaltra mantenendo e risignificando quartieri ed edifici “decadenti” in 
elementi estetici attrattivi, una sorta di “rovine” della tarda modernità che 
ispirano immagini suggestive e perfino glamour (Edwards 1997). Oltre 
alle iniziative di trasformazione fisica di parti più o meno consistenti 
della città, la rigenerazione urbana può spesso dispiegarsi, in parallelo o in 
autonomia rispetto agli interventi sul tessuto fisico, attraverso un insieme 
di eventi artistici e culturali cui si attribuisce una particolare capacità di 
ridare vivacità ai quartieri. Così, da molto tempo si è ormai consolidata 
una vulgata “evenemenziale” secondo la quale festival ed eventi pubblici 
diventano occasioni per mobilitare l’interesse di un pubblico più o meno 
segmentato e per cogliere obiettivi alquanto eterogenei: attirare visitatori 
nelle parti più marginalizzate della città, contribuendo così a ridurre lo 
stigma di determinati quartieri ritenuti poco raccomandabili; restituire 
o donare ai residenti l’orgoglio identitario e il senso di appartenenza; 
creare occasioni di festa comune nello spazio pubblico (Richards e Wilson 
2007 e Hannigan 2003). In questo alveo molto variegato s’incanalano 
progetti e iniziative che vedono nell’organizzazione di eventi artistici 
spettacolari opportunità di crescita economica che si traducono in 
forme di imprenditorialismo urbano (Harvey 1989 e Vanolo 2015) il 
cui ingrediente essenziale è la cultura che diventa flagship di operazioni 
aggressive di marketing urbano. 
Le “pratiche” dal basso come narrazione alternativa della città: Torino, 
situa.to
Il successo degli interventi di recupero delle cosiddette “spine” che 
innervano la città industriale e l’irrompere della crisi del 2007-2008 
mettono la parola fine alle iniziative di rigenerazione a larga scala e lasciano 
spazio all’emergere di esperienze che aspirano a costruire rappresentazioni 
“altre” della città, anche se non esplicitamente finalizzate a decostruire una 
“narrazione” egemonica che contrappone a un “prima” grigio e passivo di 
decadenza della capitale industriale un “dopo” immerso nel dinamismo 
delle reti globali della produzione immateriale e del consumo, cui 
conferiscono una spinta irresistibile il rilancio del sistema culturale della 
città con i Musei, le fiere di Artissima e gli eventi collaterali e perfino 
underground, e il potenziamento dell’azione progettuale di attori di primo 
piano dell’economia della conoscenza come il Politecnico e l’Università.
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L’esperienza di situa.to appare senz’altro emblematica di questo 
mutamento di segno: si tratta di «un laboratorio di osservazione urbana, 
un programma di alta formazione e una piattaforma collaborativa che ha 
coinvolto, nel 2010, trenta giovani provenienti da diversi ambiti disciplinari 
(arte, architettura, design, letteratura, cinema, scienze umane e sociali) in 
un percorso di ricerca sulla città e sulle sue trasformazioni» (http://www.
atitolo.it/project/situa-to/). Curato dal collettivo a.titolo e da Maurizio 
Cilli, l’iniziativa, ispirata a un’esperienza condotta da Fondation de France, 
prevedeva una fase formativa con workshop tenuti da artisti ed esperti, cui 
è seguita una fase esplorativa nell’area metropolitana di Torino nella quale 
i partecipanti, sostenuti da un finanziamento della Compagnia di San 
Paolo, erano chiamati a evocare il potenziale immaginifico e progettuale dei 
luoghi a partire da un’indagine sulla loro percezione e sull’uso quotidiano 
(in tutto circa trenta “situa”). Quest’azione “catalitica” avrebbe portato 
all’elaborazione di sette progetti realizzati grazie alla collaborazione tra 
traceurs, artisti, designer e abitanti. Gli esiti di queste azioni sono stati 
significativi sia sul piano delle azioni concrete di reinterpretazione del 
senso dei luoghi, con interventi minuti ma rilevanti sul piano degli effetti 
spaziali (oggi diremmo di urban tactics), sia su quello della costruzione di 
modalità alternative di lettura della città come spazio delle pratiche del 
quotidiano.
Questa esperienza non ha avuto seguito nelle attività istituzionali 
della città, che anzi ne ha sostanzialmente smarrito il senso, mentre le 
ricadute sul piano delle esperienze individuali e delle rappresentazioni – 
non convenzionali – della Torino post-crisi rappresentano senz’altro un 
patrimonio conoscitivo prezioso e un unicum nel panorama italiano.
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I Built My Dreams on Your Empty Scenes
Jacqueline Ceresoli, Botto&Bruno
Rovine, memoria, immagini di periferie urbane archiviate in vent’anni 
di ricerca, dove il tempo sembra essersi fermato, sono al centro della 
poetica di Botto&Bruno (Gianfranco Botto,1963; Roberta Bruno,1966): 
coppia di artisti che trasformano luoghi dell’abbandono, degradati 
architettonicamente e socialmente, in milieux emozionali, con lucido 
realismo, inquietudine e sogni, macerie e nostalgia, in bilico tra realtà e 
finzione.  
Uno include lo sguardo dell’altro, condividono progetti con altri artisti, 
archiviano immagini, suoni di una periferia diffusa seguendo una 
psicogeografia emotiva, come traccia di altre modalità dell’abitare, senza 
rappresentarlo, le cui tracce appena visibili costituiscono il tessuto della 
nostra vita. I loro paesaggi metafisici, sospesi, dall’inquietante bellezza, 
velati di nostalgia, che rappresentano facciate di case fatiscenti, silos, 
ex edifici industriali, quartieri degradati dal peso degli anni, ex attività 
commerciali contrassegnate da insegne corrose dal tempo, oppure la 
facciata di un vecchio cinema abbandonato, come il Lancia, questi e 
altri elementi architettonici che ricoperti di verde, da una germinante  e 
rigogliosa natura spontanea, lungo le pareti delle facciate, s’intrecciano 
intorno al ferro e al cemento, la “carne” della modernità, per reimpossessarsi 
di una naturalezza perduta, fagocitata dalla città.
Questi luoghi assumono un significato in quanto vissuti, divengono una 
traccia, assenze che includono presenze. E un luogo non è immortale e 
nemmeno, come invece accade per un quadro o una fotografia, qualcosa 
di stabile nel tempo. L’aura delle periferie da loro ritratte affascina per una 
variabile determinata da diversi elementi, elettrodomestici abbandonati, 
vetri rotti, divani o altri mobili d’arredo, lattine, carte, cartelloni pubblicitari 
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strappati e scoloriti dal tempo, inclusioni di vedere qua e là, questi e 
altri codici che includono riflessioni sulle complessità della periferia. 
Le tracce umane di sedimentazione in ogni interstizio, tra una finestra 
e una grondaia, tra un vuoto e un pieno sono il segno della presenza 
che il luogo ha avuto, per gli artisti sono la linfa da cui attingere ogni 
volta che li si guarda. Sono vedute di periferie diurne, che immortalano 
architetture strettamente legate alla luce di un luogo. Il cielo è spesso 
plumbeo, dalle tonalità tendenti al grigio, per rappresentare una misteriosa 
atmosfera “metallica” di luoghi ai confini del mondo di forte suggestione. 
La periferia come metafora di luogo dell’abbandono, dell’imperfezione, 
nelle loro immagini si sublima nella memoria, nella evocazione di 
vissuti che li hanno preceduti. Nell’ambito architettonico-urbanistico, 
sappiamo che la periferia è un cantiere globale, una sfida del XXI secolo: 
un laboratorio progettuale per eccellenza di modi possibili per riscattarla 
dal suo irreversibile degrado, poiché la grande maggioranza degli abitanti 
nell’epoca del nomadismo globale, s’insediano ai margini della città. La 
periferia nelle arti visive ha riscattato dall’oblio luoghi silenti, che “urlano” 
di abitabilità perduta, aspirano a diventare una comunità e configurano 
una ipotesi di futuro di spazi della socialità, velandosi di una suggestiva e 
poetica bellezza, che però vive solo nell’immagine. 
La riqualificazione dei luoghi ai margini della città, delle periferie del mondo 
come sfida per l’architettura a diffondere e rendere efficaci i principi della 
cultura, socialità e partecipazione, solidarietà e integrazione, e legalità sono 
i temi complessi proposti nel progetto espositivo dal titolo “Taking Care 
progettare per il bene comune” ideato dal gruppo TaMassociati composto 
da Massimo Lepore, Raul Pantaleo e Simone Sfriso, lo studio curatore 
del Padiglione Italia della15esima Biennale di Architettura di Venezia, 
e l’argomento non è una novità. Negli ultimi anni non sentiamo parlare 
d’altro che della periferia da affrontare come un’opportunità progettuale di 
riqualificazione di aree marginali: una sfida del futuro. Come o con quali 
modalità vedremo un ipotetico riscatto ambientale e sociale dei luoghi 
marginali, lo scopriremo vivendo. 
La dove c’è periferia s’includono tematiche complesse, immaginari estetici 
e non, intorno al recupero del verde o alla riqualificazione, più che del luogo 
in sé, di un concetto più ampio di multiculturalismo, dai risvolti umanistici 
di convivenza, abitabilità, che include l’attitudine all’accoglienza e la 
vivibilità in armonia con l’ambiente circostante e le persone che lo abitano.
Siete nati e vissuti a Torino sempre nei quartieri di una società operaia, 
questa condizione esistenziale quanto ha inciso nel vostro lavoro?
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È stato fondamentale, in quanto la nostra poetica si è formata proprio 
su quella condizione esistenziale che ci faceva sentire cittadini di serie b, 
meno importanti, dimenticati. La nostra è stata una scelta di rivincita, non 
siamo fuggiti da quei luoghi ma abbiamo cercato di trasformarli in un 
punto di forza. Siamo partiti da quel senso di mancanza, di perdita e poco 
per volta abbiamo cercato di costruirci una nostra identità strettamente 
legata a quei luoghi.
Da vent’anni siete una coppia nella vita e nel lavoro, avete la stessa 
formazione, condividete viaggi, ricerche e progetti, quando e come 
nasce un progetto a “quattro mani”?
Nasce innanzitutto dalla discussione. È come se il lavoro diventasse subito 
pubblico in quanto necessita di un confronto. Il dialogo è fondamentale 
nella fase di progettazione in quanto abbiamo bisogno di condividere 
insieme le idee, gli stimoli. E poi spesso è come se da questo nostro 
incontro verbale le varie suggestioni prendessero una forma e magicamente 
si fondessero come se pensata da una sola persona.
Dagli anni Novanta archiviate le periferie del mondo, come nasce 
l’interesse per questi luoghi marginali e per le architetture abbandonate 
e perché?
Il nostro interesse, oltre ad essere strettamente collegato con la nostra 
biografia, nasce anche dal fatto che abbiamo sempre pensato che se 
si vuole riflettere sul futuro delle nostre città e sul loro cambiamento 
è necessario guardare proprio quei luoghi perché è li che si annidano i 
germi del cambiamento non solo urbanistico ma anche sociale, creativo 
e culturale. Sono luoghi in perenne trasformazione e proprio per questo 
maggiormente attrezzati per affrontare il futuro.
Il nostro interesse per i luoghi abbandonati nasce anche dal fatto che in 
una città sono necessari spazi che non hanno più o non hanno ancora 
una destinazione d’uso, una sorta di polmone verde dell’immaginazione, 
dove tutto ancora è possibile. Questo aspetto però negli ultimi anni sta 
praticamente scomparendo in quanto questi spazi vengono abbattuti 
e l’immaginazione scompare con essi. Questo provoca un azzeramento 
dell’identità dei quartieri, una perdita di memoria che crea sicuramente 
gravi problemi di smarrimento alle persone che abitano quei luoghi.
Rispetto al passato, le periferie torinesi che praticate quotidianamente, 
oggi sembrano più sostenibili o in via di riqualificazione oppure 
secondo voi non è cambiato nulla?
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La periferia torinese (così come tutte le periferie del mondo) ha subito 
radicali cambiamenti molti dei quali non certo positivi. Se guardiamo per 
esempio la zona di Mirafiori, ex quartiere operaio, dove la fabbrica era 
diventata la cifra distintiva del quartiere, ora con la chiusura delle industrie 
è diventata un luogo dove il concetto di quartiere sta scomparendo. 20 anni 
fa era un quartiere dove ad esempio il rispetto dello spazio pubblico era 
molto sentito. Le persone avevano cura del loro luogo. Dopo la settimana 
trascorsa in fabbrica a fare un duro lavoro il sabato e la domenica si faceva 
il possibile per vivere lo spazio esterno, con una socialità aperta. Ora le 
persone si trovano a vivere in un luogo senza identità ed un luogo privo 
di memoria non induce al rispetto. Il disastro degli ultimi anni è stato 
di volerli trasformare in luoghi di solo consumo senza riflettere che gli 
abitanti avevano bisogno di ben altro per far vivere il quartiere in un luogo 
di rispettosa socialità.
Come descrivereste il vostro lavoro?
Il nostro è un lavoro sulla ricerca della bellezza. Una bellezza certo non 
canonica che cerca di dare dignità al dimenticato, marginale o forse al 
rimosso. È un lavoro che vuole raccontare del lirismo e della tensione, 
della visionarietà e della precarietà di questi luoghi. 
La scelta di vivere a Torino, città multietnica è una condizione o una 
scelta, perché?
Forse entrambe. Torino è una città che ti dà una sorta di imprinting, 
una città molto dura che non ti regala nulla ed è per questo motivo che 
abbiamo deciso di rimanerci a vivere. Ovviamente il nostro lavoro ci porta 
spesso fuori, ma per lavorare abbiamo sempre sentito che Torino ci offriva 
quella concentrazione necessaria per sviluppare i nostri progetti. È una 
città laboratorio, c’è un fermento underground molto stimolante. Non è 
una città vetrina.
C’è un contesto decentrato che avete visto in questi anni trasformarsi in 
un luogo abitabile e socialmente inclusivo, quale?
Pensiamo che non si possa parlare di un unico posto ma di tanti luoghi 
decentrati nei quali dei cittadini di buona volontà, sono riusciti a portare 
avanti dei micro progetti che hanno coinvolto il quartiere. Sono sempre 
dei progetti di partecipazione, di coinvolgimento di diverse comunità. 
Perché bisogna partire proprio di lì, dal dialogo, dall’ascolto dei cittadini e 
poi dalla condivisione di progetti per il territorio. 
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Nel vostro lavoro che funzione hanno la natura, gli oggetti abbandonati 
e altri reperti come gli elettrodomestici o mobili d’arredo dimenticati ai 
bordi delle strade?
Ci interessa molto scoprire come la natura riesce a reimpossessarsi 
degli spazi a lei negati. La violenza con la quale il verde si riprende gli 
spazi dovrebbe far riflettere: riesce a rompere il cemento, a rinascere in 
posti ostili potenziando la sua forza, il colore e le dimensioni delle sue 
foglie. Spesso è una natura che può anche incutere timore. Gli oggetti 
abbandonati ci hanno sempre affascinato, raccontano molto della nostra 
società. Ci interessano sia come indizi di storie passate, di vite trascorse, 
sia come elementi cromatici e compositivi; inoltre anch’essi, come le 
fabbriche abbandonate, hanno perso la loro utilità.
Quali sono gli artisti o le mostre che vi hanno particolarmente 
suggestionato?
Non è mai facile rispondere ad una domanda come questa. Moltissimi 
artisti ci hanno stimolato nella nostra ricerca anche autori che ad una 
prima lettura risultano distanti dalla nostra poetica. Sicuramente le mostre 
“Post human” (1992) e “Sunshine & Noir. Arte a Los Angeles 1960-1997” 
(1998), viste al Castello di Rivoli a Torino e artisti come Mike Kelley, 
Raymon Pettibon, Bernd e Hilla Becher, William Kentridge, il Dadaismo 
tutto in particolar modo J.Heartfield, Hans Haacke, David Hammons , 
Paul McCarthy, Barbara Kruger ma anche registi come Ken Loach o Gus 
Van Sant, musicisti come P.J Harvey, Morrisey, Sonic Youth, Joy Division. 
Paesaggi degradati rappresentati come luoghi di riflessione in cui la 
natura sembra voler riprendersi ciò che l’uomo le ha sottratto, rovine 
di edifici industriali o di luoghi di socializzazione abbandonati, muri, 
silos e altri elementi simbolici che rimandano alle problematiche della 
vita nelle periferie, oggi li trovate ancora in questo stato desolante o 
cominciate a vedere qualche segno di cambiamento e di recupero 
sociale e architettonico?
Parlare di questi luoghi è un tema assai complesso. Si tende sempre a 
generalizzare pensando che sono luoghi tutti uguali. In realtà esistono 
delle problematiche comuni ma essendo abitate da persone differenti si 
sviluppano e cambiano in base anche al tessuto sociale. Spesso vengono 
fatti degli interventi di recupero, magari costruendo edifici realizzati 
da  “archistar” ma quello che manca sono micro progetti capillari che 
ricostruiscano un territorio martoriato da anni. Non basta inaugurare un 
edificio, un parco, se poi intorno c’è il vuoto. La periferia deve diventare 
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parte integrante della città, non più un altrove, deve essere transitata 
anche da persone che non la abitano. Una comunità con scuole efficienti, 
decentramenti universitari, cinema diffusi, anche di seconda visione, negozi 
di dischi, laboratori artigianali, trasporti efficienti, ecc. Sono necessari gli 
scambi tra le diverse categorie sociali, la costruzione di ghetti crea problemi 
a tutta la città. Un bambino che nasce in quei luoghi non deve più avere la 
sensazione di essere nato in un territorio che lo condannerà a vita.
Qual è il messaggio della vostra mostra personale ospitata alla 
Fondazione Merz a Torino dal titolo “Society, you’re a crazy breed” 
a cura di Beatrice Merz e Maria Centonze, concepito come un’unica 
grande opera site-specific, risolta in un paesaggio fotografico che 
si relaziona con lo spazio. Il vuoto, l’assenza della presenza umana 
caratterizzano i vostri scenari urbani?
Il progetto per la Fondazione Merz nasce da una riflessione sullo stato del 
nostro paesaggio. Guardando il nostro archivio di fotografie ci siamo resi 
conto che in tutti questi anni di lavoro avevamo fotografato in Europa, ma 
non solo, moltissimi luoghi feriti, sventrati, ridotti in macerie. Ci siamo 
posti dunque questo quesito: la distruzione del paesaggio sulle pareti è 
quello che rimane, quello che è stato o è una premonizione di quello che 
accadrà fra breve se non ci si ferma a riflettere sulle cause ambientali e 
sociali che tutto questo provoca. La natura dentro la cisterna è quello che 
rimane di un mondo sognato, quello che era ed ora non è più oppure in 
un futuro potremmo usufruire del paesaggio naturale a turno, racchiuso 
in piccoli luoghi, parcellizzato, quasi come una visione. Queste sono 
domande che ci siamo posti e che poniamo coscienti del fatto che non si 
ha moltissimo tempo per trovare una soluzione
Questo grande collage di periferie del mondo però si diversifica per 
contenuti dall’ inedito video “Kids world” (2016), con le musiche 
composte in collaborazione con Bartolomeo Migliore, dove i soggetti 
non sono le banlieue, ma i bambini ritratti mentre percorrono o giocano 
nei luoghi dell’abbandono, cos’è cambiato nel vostro modo di guardare 
il mondo?
Il fatto che utilizziamo il collage manuale per rappresentare la realtà che ci 
circonda ci permette di riattivare continuamente il nostro sguardo. Quanto 
ci mettiamo a ricostruire un luogo partendo da un piccolo particolare di 
un luogo fotografato magari anni prima è come se recuperassimo quello 
sguardo infantile dove tutto ti sembra ancora possibile. Cerchiamo di 
proteggere il più possibile il nostro sguardo dagli infiniti condizionamenti. 
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È un processo molto faticoso perché siamo continuamente sottoposti a 
sollecitazioni esterne non sempre positive. Siamo convinti però che il 
nostro sguardo è alla continua ricerca di una possibile rinascita, di piccoli 
elementi che ci fanno intuire che il cambiamento è in atto ed è solo 
questione di tempo. Dai luoghi periferici, di scarto o marginali si genera 
l’utopia del futuro.
Avete avuto esperienze di progetti condivisi con altri artisti, quali?
Abbiamo avuto principalmente rapporti con registi teatrali, musicisti ed 
architetti. Abbiamo realizzato le scene ed i costumi per La vergine della 
tangenziale per il Piccolo Regio di Torino, l’arredo scenico ed i costumi 
per il Don Giovanni di Mozart al Teatro Carlo Felice di Genova con 
la Regia sempre di Davide Livermore, le scene di Quattro atti profani 
al Teatro stabile di Torino con la Regia di Valter Malosti e le scene di 
Dracula sempre con la regia di Malosti. Collaboriamo con il musicista e 
scrittore Silvio Bernelli e l’artista e musicista Bartolomeo Migliore. Ci ha 
sempre interessato la collaborazione in ambiti che non erano propriamente 
i nostri. Siamo molto curiosi e questo ci porta a ricercare altri ambiti, altri 
progetti da condividere con persone che lavorano in discipline diverse.
Voi come raccontereste spazi inclusivi, attuali vuoti urbani trasformati 
in dispositivi dell’inclusione sociale, partecipazione, relazione, 
condivisione, li avete già mappati e archiviati? 
Noi non mappiamo in modo scientifico i luoghi che abbiamo fotografato 
in tutti questi anni ma diremmo piuttosto che sono mappati in modo 
intuitivo ed emotivo. Mappare sarebbe un altro lavoro, noi ci lasciamo 
catturare dai luoghi e lasciamo che sia l’istinto a ritrovarli. La nostra è una 
archiviazione più tematica che geografica.
Come immaginate la periferia di domani?
Se non si cambia la rotta, la immaginiamo come le città che abbiamo visto 
in Corea: una sola unica sterminata periferia dove i centri risulteranno 
sempre più piccoli in confronto alla vastità delle periferie. Diciamo che 
vorremmo rispondere a questa domanda: come vorreste che si sviluppassero 
le periferie? Allora risponderemmo così: vorremmo che non perdessero 
quella forza che nascondono, vorremmo che le persone si accorgessero 
di vivere in luoghi con molte potenzialità e difendessero il territorio dai 
continui abusi. Ci piacerebbe che la gente che abita nel centro avesse dei 
motivi per andare in periferia, che fossero luoghi dove la mescolanza di 
ogni genere (culturale, sociale, etnica) fosse continua. Se non ci si prende 
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coscienza che il futuro delle nostre città è lì e che tutti i problemi legati 
alla convivenza, al rispetto del territorio, alla crescita culturale sono da 
risolvere in quei luoghi, allora non dovremmo stupirci delle conseguenze 
negative che questa cecità comporterà, e le cose continueranno ad esistere 
soltanto che dovranno nascondersi, tornare a essere undergound un angolo 
di natura un luogo culturale.
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Cultura, innovazione sociale e sostenibilità                            
La piattaforma Culturability 
Jacqueline Ceresoli, Roberta Franceschinelli
Culturability è una piattaforma di  progettualità diffusa e partecipata in cui 
la sostenibilità, ambientale, economica e sociale comprende un intreccio di 
iniziative che contribuiscono a dare visibilità a processi d’innovazione e di 
costruzione sociale del futuro. Complice è la rete, in cui si diffondono idee 
emergenti e scenari possibili attraverso bandi. La rete è lo strumento di 
comunicazione, co-partecipazione e conversazione sociale sulle modalità di 
trasformazione verso una società più sostenibile e consapevole. Nell’epoca 
del nomadismo globale, l’obiettivo di Culturability è quello di promuovere 
spazi reali e virtuali, idee di benessere condiviso, rigenerando la qualità 
dei contesti fisici e sociali in cui ci troviamo a vivere. La società attuale ha 
messo in discussione il modello di sviluppo occidentale e la sostenibilità 
ambientale e sociale dipende dal funzionamento a lungo termine 
dell’ecosistema, del rispetto della Natura. Il principio di responsabilità, 
condivisione e l’aspettativa di cambiamento per una nuova società più 
giusta e vivibile, è il problema dell’intera comunità mondiale, attraverso 
la co-progettazione di nuove opportunità, idee e equo benessere. Questo 
significa costruire economie e imprese che non incidono pesantemente 
sul pianeta e sulla maggioranza delle persone, si spera entro i prossimi 50 
anni.
Il futuro già presente è nella collaborazione, culturability è un 
incubatore di energie che interviene in diversi settori della società ma 
cosa significa questo nome e per quali caratteristiche si differenzia da 
altre fondazioni che promuovono un cambiamento collettivo attraverso 
idee e processi d’impresa collaborativa?
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culturability è il programma in campo culturale promosso dalla Fondazione 
Unipolis: una piattaforma per costruire nuovi spazi reali e virtuali nei 
quali la cultura possa agire come fattore di coesione e di opportunità 
per promuovere sviluppo sociale, civile ed economico dei territori. Da 
un lato, culturability contribuisce a stimolare una riflessione su queste 
tematiche. Dall’altro, sviluppa un impegno concreto nella promozione e 
nel sostegno di iniziative culturali che abbiano come obiettivo la crescita 
delle comunità, con modalità all’insegna della collaborazione. Tutto ciò 
nell’ottica della sostenibilità e utilizzando il concetto di capability, inteso 
come capacitazione dell’individuo, elaborato dal Premio Nobel Amartya 
Sen. Da ciò il neologismo culturability. 
Ideato nel 2009 con un primo workshop di co-progettazione, il 
programma si è poi consolidato negli anni successivi, promuovendo e 
sostenendo iniziative coerenti con la sua missione. Un sostegno che non 
è stato solo economico, perché Unipolis ha messo a disposizione risorse e 
competenze, contribuendo a favorire la connessione di queste realtà con 
professionalità, secondo una logica di collaborazione e partnership che 
consentisse lo sviluppo di progettualità condivise. In questo senso, con 
culturability la Fondazione ha inteso e intende contribuire a sperimentare 
nuove modalità di interazione e partnership tra organizzazioni e operatori 
culturali da un lato, potenziali soggetti erogatori dall’altro. La stessa logica 
di collaborazione si ritrova con diverse realtà e manifestazioni culturali di 
cui Unipolis non è solo sostenitore, ma partner attivo. 
A partire dal 2013, nell’ambito di questo programma culturale, 
Fondazione Unipolis ha promosso i bandi culturability per sostenere 
progetti di innovazione culturale e sociale proposti da giovani under 35, 
in grado di favorire e diffondere idee e modalità di sviluppo all’insegna 
della sostenibilità. Anche in questi bandi l’elemento della collaborazione 
è fondamentale da diversi punti di vista. In primis, per il tipo di rapporto 
che Unipolis si propone di instaurare con i progetti selezionati, a cui vanno 
non solo un contributo economico, ma anche la possibilità di prendere 
parte a un percorso di accompagnamento e mentoring. Parallelamente, la 
stessa logica collaborativa è richiesta ai progetti che applicano al bando 
privilegiando la partecipazione di reti di organizzazioni in partnership, 
anche con il coinvolgimento di istituzioni pubbliche. Uno dei criteri 
di valutazione dei progetti è proprio la capacità di promuovere la 
collaborazione, attivando relazioni fra diversi soggetti e organizzazioni, di 
costruire reti territoriali e on-line, di attivare percorsi di co-progettazione 
e coinvolgimento dei cittadini e delle comunità di riferimento.
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Chi siete e quali obiettivi solidali e condivisi vi proponete? Come sono 
finanziate la Fondazione e i progetti?
Unipolis è la fondazione d’impresa del Gruppo Unipol. La Fondazione 
ha finalità di ricerca scientifica e culturale, di promozione della sicurezza 
e dell’inclusione sociale. Operiamo sia attraverso progetti diretti e 
in partnership con altri soggetti attivi nella comunità sia mediante 
l’erogazione di risorse economiche ad azioni di solidarietà. Unipolis 
è infatti una fondazione mista: operativa perché sviluppiamo nostre 
progettualità e iniziative, di erogazione perché diamo contributi ad altre 
organizzazioni che portano avanti attività coerenti con la nostra missione.
In entrambi i casi, la Fondazione tende sempre a operare in partnership 
con altri soggetti privati, associativi o istituzionali. L’obiettivo è utilizzare 
le risorse disponibili per progetti da realizzare in collaborazione con 
operatori qualificati nei vari ambiti di attività, al fine di moltiplicare 
l’impatto nei confronti dei destinatari e in particolare della comunità. I 
soggetti vengono individuati, selezionati e coinvolti sulla base dei principi 
che definiscono missione e scopo della Fondazione. 
Per alcune iniziative, si utilizza la modalità del “bando”, pubblicizzato 
attraverso il sito della Fondazione e i diversi strumenti di comunicazione. 
Per altre attività, oltre a valutare le proposte che vengono direttamente 
presentate alla Fondazione, si procede a un esame delle organizzazioni 
che operano in ambiti o in territori di interesse. Si effettuano approfonditi 
confronti con l’obiettivo di individuare le possibili collaborazioni su 
progetti e iniziative coerenti.
Le risorse per la propria attività derivano integralmente dal socio fondatore, 
Unipol Gruppo Finanziario (attivo nel settore assicurativo e in quello 
bancario) e dalla sua controllata UnipolSai Assicurazioni. Il contributo 
viene destinato per la stragrande maggioranza alla realizzazione dei 
progetti propri o in partnership, oltre che alle erogazioni. 
Come vi impegnate nella cultura, ricerca, sicurezza e solidarietà?
I settori che cita sono i quattro ambiti in cui la Fondazione è attiva. In 
particolare, l’area culturale è quella a cui vengono destinati gli investimenti 
maggiori. Oltre a culturability di cui si è già detto, la Fondazione sviluppa 
e realizza progetti, in proprio o in partnership, finalizzati a promuovere la 
creazione di nuove opportunità espressive e l’accesso alla conoscenza al 
maggior numero di persone. Tra le iniziative e le collaborazioni in campo 
culturale, ricordo per esempio la nostra partnership con Internazionale a 
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Ferrara, un festival sempre molto partecipato da giovani e giovanissimi, 
al quale prendiamo parte attivamente da anni, organizzando eventi 
su tematiche legate ai progetti della Fondazione. O ancora la nostra 
collaborazione con Bottega Finzioni, la scuola di narrazione fondata a 
Bologna da Carlo Lucarelli, in cui si apprende il mestiere di raccontare 
collaborando con professionisti e partecipando direttamente a iniziative 
produttive. Il nostro sostegno alla Bottega è un modo per investire 
sulla formazione dei giovani talenti e su un modello di apprendimento 
innovativo.  
Altro ambito di attività è quello della ricerca, in cui promuoviamo indagini, 
studi e analisi in ambito economico, sociale e culturale. Lo facciamo 
attraverso rapporti di collaborazione con il mondo accademico e centri di 
ricerca, privilegiando il coinvolgimento di giovani studiosi. Per ricordare 
alcune delle ultime iniziative, la Fondazione è promotrice con l’Università 
Tor Vergata di Roma dell’Alleanza Italiana per lo sviluppo sostenibile 
- ASviS, con l’obiettivo di mettere in rete tutti i soggetti impegnati nel 
raggiungimento degli Obiettivi di sviluppo sostenibile fissati dall’Agenda 
2030 delle Nazioni Unite. Tra le ultime ricerche, ricordo anche “Dalla 
Sharing Economy all’Economia Collaborativa: l’impatto e le opportunità 
per il mondo cooperativo”, la collaborazione ad alcune indagini sul tema 
del lavoro e alla realizzazione di un archivio digitale dedicato al Cardinale 
Carlo Maria Martini. 
A cavallo fra l’ambito della ricerca e quello della sicurezza, vi è poi 
l’attività dell’Osservatorio Europeo sulla Sicurezza, promosso da Unipolis, 
Demos&Pi e Osservatorio di Pavia. L’Osservatorio produce un rapporto 
annuale sulla sicurezza, la sua percezione sociale e rappresentazione 
mediatica, in Italia e nei principali Paesi europei. Nel campo della sicurezza 
stradale, Unipolis è attiva con il progetto Sicurstrada che opera sul web 
e sul territorio per promuovere comportamenti sicuri alla guida, nonché 
nuove e più efficaci forme di mobilità sostenibile. Impegnarsi nel campo 
della sicurezza, significa anche favorire comportamenti e pratiche ispirate 
alla legalità e al senso civico. Per questo, Unipolis collabora da anni con 
Libera. Associazioni, nomi e numeri contro le mafie e altre organizzazioni 
attive contro la criminalità organizzata. 
Infine, c’è poi l’attività della Fondazione nel campo della solidarietà, 
declinata come impegno attivo (non esclusivamente mediante un sostegno 
economico) a iniziative e progetti che abbiano l’obiettivo di contribuire 
alla crescita sociale, culturale e civile delle persone e delle comunità, in 
un’ottica di coesione e uguaglianza. 
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Lei di che cosa si occupa esattamente?
Seguo tutte le iniziative di Unipolis legate all’ambito culturale, in 
particolare le attività del nostro programma culturability. Oltre a essere 
responsabile dell’area cultura della Fondazione, mi occupo anche della 
comunicazione web. Poi, in maniera più saltuaria, seguo anche altri 
progetti e attività, come le iniziative che organizziamo all’interno delle 
manifestazioni e delle rassegne di cui siamo partner, per esempio il festival 
Internazionale a Ferrara. In altri casi, mi sono occupata della relazione con 
i ricercatori impegnati nelle indagini promosse da Unipolis. Siamo una 
struttura piccola e c’è una certa flessibilità e trasversalità dei ruoli. 
Quali bandi proponete e perché sono importanti come strategia 
inclusiva e partecipata?
Al momento l’unico bando che promuoviamo è culturability, dedicato 
a progetti culturali innovativi ad alto impatto sociale. Il primo bando 
risale al 2013. Nel corso degli anni, l’oggetto e le finalità della call si 
sono parzialmente evoluti. Se la prima edizione 2013/14 culturability/
fare insieme in cooperativa mirava a sostenere la nascita di 15 nuove 
imprese cooperative nei settori culturale e creativo; la seconda 2014/15 
culturability/spazi d’innovazione sociale insisteva sul tema dell’innovazione 
culturale con un primo focus sul tema del recupero di spazi abbandonati 
o degradati; la terza, lanciata nel 2016 e ancora in corso, culturability/
rigenerare spazi da condividere è finalizzata a individuare e supportare 
progetti culturali innovativi che — rigenerando e dando nuova vita 
a spazi, edifici, ex siti industriali, abbandonati o in fase di transizione 
— siano in grado di restituirli alle proprie comunità e di produrre un 
impatto sociale positivo. Alla call hanno partecipato 522 progetti arrivati 
da tutta Italia, che saranno sottoposti a una prima valutazione interna. 
Entro il 31 maggio 2016 verranno comunicati i nomi dei 15 progetti 
finalisti, che avranno l’opportunità di prendere parte a un percorso di 
accompagnamento e formazione finalizzato a migliorare e sviluppare le 
proposte. A questo punto, sarà una Commissione di valutazione a scegliere 
i 5 vincitori, che riceveranno 50 mila euro ciascuno e continueranno 
l’attività di mentoring. Complessivamente, per questa terza edizione del 
bando, Unipolis ha stanziato 400 mila euro. Le tre edizioni condividono 
gli obiettivi complessivi del progetto culturability e posseggono alcune 
caratteristiche comuni. Innanzitutto, il campo d’azione resta quello della 
cultura e della creatività, con una specifica attenzione per progettualità 
innovative e in grado di contribuire ad affermare e rendere concreta una 
nuova dimensione di welfare culturale con attività e iniziative finalizzate 
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a promuovere benessere individuale e collettivo, sviluppo sociale ed 
economico dei territori e delle comunità. Altro elemento distintivo dei 
bandi è il fatto che non si premiano solo le idee, ma anche la capacità 
di tradurle in progetti credibili e sostenibili nel tempo. Una scelta 
dettata dal desiderio di diffondere e supportare concretamente un’idea di 
sostenibilità al contempo culturale, sociale, economica e ambientale. La 
call si svolge quasi interamente online – dal form per l’invio dei progetti su 
culturability.org al supporto ai partecipanti, passando per la promozione 
e comunicazione dell’iniziativa. La dimensione virtuale si accompagna 
sempre, però, a una dimensione fisica, in primis grazie ai tour dei bandi 
culturability, ossia degli incontri territoriali organizzati nel periodo di 
apertura della call con l’obiettivo di raccontare l’iniziativa, incontrare 
i ragazzi interessati e confrontarsi sui temi del progetto con istituzioni, 
soggetti nazionali e locali. Un’occasione per ribadire l’importanza della 
capacità delle organizzazioni culturali di rapportarsi al proprio territorio 
di riferimento, costruendo reti fra di loro e con gli stakeholder locali, in 
un’ottica di innovazione di processo che tenga assieme soggetti diversi, 
dal pubblico al privato passando per il terzo settore. Ai progetti che 
superano il primo step di valutazione e a quelli finalisti dei bandi viene 
garantito non solo un contributo economico, ma anche un percorso di 
accompagnamento e mentoring, grazie all’attivazione di un network di 
soggetti che di anno in anno mette a disposizione dei giovani partecipanti 
il proprio know-how.
Nel corso degli anni i bandi culturability hanno consentito di conseguire 
risultati importanti: oltre 4.000 sono le persone incontrate nelle iniziative 
sui territori, 2.342 i progetti ricevuti, 15 cooperative nate e sostenute con 
#culturability1, 20 progetti ‘formati’ e 6 sostenuti con #culturability2, 
15 progetti si formeranno e 5 si sosterranno con #culturability3. 
Complessivamente, per le tre edizioni Unipolis ha stanziato 1 milione e 
60 mila euro. 
 
Come la cultura e la creatività possono diventare strumento d’impresa 
di una strategia inclusiva partecipata?
La missione della Fondazione Unipolis parte dal riconoscimento della 
cultura e della creatività di generare impatto sociale, favorendo processi di 
coesione e inclusione sui territori. Tutto ciò, logicamente, non in un’ottica 
strumentale in cui la cultura viene legittimata in quanto generatrice di 
coesione. Un’idea antitetica a una concezione della cultura come fatto 
privato o un modo d’usare (come tanti) il tempo libero. La circolazione 
della conoscenza e dei saperi è essenziale per affermare un modello di 
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sviluppo che assicuri un futuro alle nuove generazioni, un’idea che 
presuppone la costruzione di condizioni che consentano e garantiscano 
la crescita di capacità e talenti. Il nostro intervento si concentra sia sulla 
promozione e diffusione del valore della cultura come fattore di libertà, 
autonomia e inclusione sociale delle persone, sia su attività che incentivano 
la produzione culturale.   
L’imprenditore culturale diventa innovatore sociale nel momento in cui 
agisce secondo presupposti che tengano conto e mettano in luce pratiche 
di crescita sostenibile dal punto di vista economico, sociale e ambientale, 
e che permettano la generazione di valore sociale oltre che culturale 
rispettando criteri di sostenibilità economica.
I bandi dedicati all’innovazione culturale, come quelli realizzati nell’ambito 
del progetto culturability, stanno consentendo di far emergere progetti 
interessanti e con tratti comuni, che segnano anche lo sviluppo di nuove 
tendenze. La contaminazione e la vicinanza con il mondo dell’innovazione 
sociale, l’innovazione di processo con logiche di partnership pubblico-
privato, le forme organizzative ibride, le nuove prospettive di sostenibilità 
economica/sociale/culturale e spesso ambientale (laddove pertinente), il 
tema dell’audience development e del coinvolgimento dal basso, le forme 
innovative di collaborazione sono i fenomeni prevalenti. Tali pratiche 
presuppongono processi inclusivi e partecipativi che consentono modalità 
innovative di coinvolgimento di pubblici e stakeholders.
Nella prospettiva della promozione di scelte più etiche, che parta dalla 
sensibilizzazione di ciascun individuo verso l’ambiente, la natura e di 
realtà sociali più deboli, l’architettura e l’arte come possono agire? 
Credo che sostenibilità1 sia la parola chiave per rispondere alla sua 
domanda. Sta oramai diventando patrimonio comune – almeno sulla carta 
– l’idea di un modello di sviluppo basato su quattro pilastri, sostenibilità 
ambientale, economica, sociale, e da poco anche culturale. Elemento 
importante è riconoscere il ruolo della cultura e dell’arte come driver 
non solo di sviluppo economico ma anche di coesione sociale, fonte di 
benessere individuale e collettivo. Se la cultura diviene fattore essenziale 
della qualità della vita, è fondamentale assicurare il trasferimento delle 
1 - L’espressione sviluppo sostenibile è stata introdotta per la prima volta nel dibattito 
internazionale da un documento della World Commission for Environand /Environmental 
Development, Our Common Future (redatto dalla commissione coordinata(spazio)da Gro 
Harlem Brundland). Tale prospettiva si è diffusa e consolidata in seguito a una conferenza 
sul tema (UNCED, United Nation Conference on Environment and Development) che si è 
svolta a Rio de Janeiro nel 1992.
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conoscenze e delle competenze alle prossime generazioni nel modo più 
responsabile, inclusivo e pluralistico possibile. Se ci si apre a questa visione, 
è chiaro ed evidente il legame indissolubile tra sostenibilità ambientale, 
culturale, economica e sociale. 
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If we look at their history, museums can be considered as 
mirrors of the historical age that witnessed their establishment 
and of the society that designed them. The cultural role of 
museums is strictly connected to the knowledge system of the 
specific period in which they were established: the system of 
unconscious, productive and positive relations that is defined as 
“episteme” by Michel Foucault in his text Les Motes et les Choses 
(1966). As a consequence, museums are continually being 
transformed, facing the cultural and social changes which 
naturally occur throughout history. This essay investigates how 
museums are reacting to the contemporary age, the era of so-
called Global Nomadism, which focuses on the time period 
from the 1980s to the present.
In the last twenty years we have witnessed a wide proliferation 
of museums on a global scale and, according to ICOM statistics, 
today there are around 55.000 museums in 202 countries, 
while in 1990 there were “only”35.000 (Basso Peressut and 
Pozzi 2012, 27–28). Today, museums play a connecting role 
between local and global dynamics. They have a strategic role 
in the social, cultural, and economic networks that form the 
“geography of supermodernity” (Augé 2009) in which we live. 
A network of flows of information, people, objects and ideas. 
On one hand, a museum has an impact on the local area in 
which it is situated but on the other hand, it is also influenced 
on both an institutional and cultural level by the deep economic, 
political and social transformations that occur in contemporary 
society.
The essay investigates how museums react to these changes 
and focuses on the specific phenomenon of the use and re-
evaluation of performing language, based on direct action and 
physical experience, in museum narrations and spaces. The 
phenomenon is framed from a theoretical point of view, singling 
out the potentialities and criticalities of the language, leading 
to a reflection on the mechanisms of narrative construction and 
memory stimulation. The starting point of the investigation 
is the increasing necessity for museums to reconsider their 




All people have culture but only some aspects 
ultur  b come the focus of h ritage symposia.
What … sets them apart … is t e recognition 
that they are different. (Wobst 2010, 100)
 
The nation-state, generally characterised by an official a d 
nationwide main identity, has been challenged by the ever-
growing self-awareness of transnational, local and personal 
identities (Graham and Howard 2008, 8). Indeed, among the 
main developments of globalisation is an increasing interest in 
those identities nce denied by the great national narratives. 
Excluding the more recently established countries, which have 
followed a path of a unique and univocal identity, the last 
twenty years have see  the emergence of new museums which 
focus o  a more local, commu ity or ethnic narrative: “c ltural 
identity is one of the basic factors of national ide tity within 
a natio  and, at the same time, a factor of universalisati n, 
because relevant cultural areas are not always identical with 
national territories” (Marcoevi’c 1996, 31).
Because of the essential r le played since their establishment 
in the definition and promotion of identity, museums are now 
more than ever the place in which to observe and examine 
-going changes and claims (Macdonald 2003, 6). By 
being globally widespread and having closely followed the 
development processes undergone by museums in the last 
decades – from the need to strengthen the sense of nation and 
community in the aftermath of the tragic events of the Second 
World War to the recent years’s extension of their v cation 
to a more universal dimension (Swartz 2007, 5) –, Jewish 
museu s provide an interesting and valuable example of the 
communication and exhibition strategies that can be put in 
place in order to com unicate its w  culture and history from 
a personal point of view.
Archit tture
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Abitare straniero
Sradicamento e appartenenza nelle tattiche urbane
Marco Navarra
La particella elementare dell’identità non la 
concepiamo più entro lo stesso, ma nel gioco 
delle differenze, scoprendo con stupore che le 
nostre identità giocano il gioco delle differenze, 
tanto almeno quanto riposano sull’immanenza 
dell’identico. In questa nuova regione del mondo 
le differenze non contrappongono, raccordano. 
(Glissant 2004, 48)
PRIMA STORIA: REPAIRINCITIES1
Informal repair culture 
Nelle città occidentali riparare un oggetto, specialmente elettronico, è 
un’impresa impossibile, a differenza del Cairo o di altre megalopoli del 
terzomondo, dove la cultura della riparazione è molto diffusa. Alcuni 
quartieri della città sono interamente occupati da mercati di pezzi usati e 
da riparatori in grado di risistemare dalle auto ai telefonini. Il mercato di 
pezzi elettronici attorno ad Ataba, per esempio, occupa numerose strade 
e portici ed include più di un centinaio di piccole botteghe e banchetti di 
vendita.
Di fianco ai negozi, in fondo ai locali prospicienti la via principale o su 
soppalchi sovrastanti i banchi di vendita, si dispiega una fiorente attività di 
1 - Contributo al seminario internazionale “Learning from cities” curato da Francesco Ga-
rofalo nell’ambito della X Mostra internazionale di Architettura Biennale di Venezia 2006.
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riparatori, che, con molta naturalezza e rapidità, svolgono diversi servizi: 
dalla sostituzione di componenti, alla rivendita di microchip e circuiti 
elettronici, all’attivazione di telefonini con il linguaggio scelto dai clienti. 
Quegli oggetti, che la nostra società del consumo utilizza comunemente 
come attrezzi “usa e getta” e che sono concepiti e prodotti per non essere 
riparati, al Cairo si trasformano da scarti in materia prima. Nello spazio 
delle strade di questi mercati informali la quantità eterogenea di pezzi 
meccanici che riveste le facciate degli edifici sembra generare sotto i nostri 
occhi increduli un nuovo motore, in cui sabbia pietra e calce si nascondono 
dentro una pelle metallica. La riparazione costituisce una microeconomia 
che modifica lo spazio urbano divenendo una solida forma inerziale di 
resistenza alle trasformazioni dell’economia globalizzata. Ampie aree 
della città sono state trasformate in maniera significativa attraverso 
interventi di microurbanistica che hanno ridefinito i rapporti tra spazi 
pubblici e privati in una modificazione continua dei confini reciproci.
I rapporti tra spazio interno ed esterno variano in relazione sia alle 
configurazioni urbane sia alla tipologia dei lavori.  In alcuni casi 
le attività si spostano tutte all’esterno sulla strada che diventa un 
elemento di confine tra pubblico e privato. In altri la strada si dilata 
dentro gli edifici attraversando i piani terra, suddivisi dai banchi 
dei commercianti di pezzi di ricambio, e passando sotto i soppalchi 
sospesi a mezz’aria dei riparatori. In alcuni quartieri si compongono 
delle filiere di produzione specializzate in tipologie di oggetti e 
lavorazioni (A Bulak si trova quella dell’auto, ad Ataba quella dei 
telefonini e computer) aggregando sia chi vende i pezzi di ricambio 
sia chi ripara gli oggetti.
Questa cultura si oppone al consumo della città e si configura come una 
pratica continua collettiva in cui la sopravvivenza assurge a valore etico. La 
riparazione è una pratica quotidiana della critica alla tecnica e alle rigidità 
del pensiero moderno.
Essa si fonda sul concetto della concatenazione come molteplicità che 
considera parecchi termini eterogenei stabilendo nuove relazioni capaci di 
sfruttare e valorizzare le loro nature differenti.
La cultura della riparazione si produce attraverso una pratica di azioni 
misurate ripetute nel tempo e condivise da un gruppo o una comunità. 
Essa scardina l’idea individualistica di autore per produrre invenzione 
e innovazione attraverso le procedure e le tecniche che lavorano 
costantemente con l’errore e l’imprevisto. Ogni incidente mette fuori uso 
alcune parti rendendole però disponibili per un nuovo mercato che può 
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attivare funzioni diverse attraverso il loro inserimento in altre macchine 
generando nuovi oggetti con slittamenti, sovrapposizioni e incastri in 
contesti diversi. La riparazione cerca di mettere ordine nell’incidente 
come eventualità imprevista. Essa presuppone come prima operazione 
l’accumulo di materiali di vario genere, lo stoccaggio di frammenti e parti 
di oggetti in disuso abbandonati perché non più funzionanti. La raccolta, 
la selezione e la catalogazione per tipo rende gli scarti disponibili per altri 
assemblaggi suggerendo combinazioni non prevedibili.
Queste manipolazioni generano un processo in cui lo spostamento dei 
pezzi dalla loro configurazione originaria produce un nuovo innesto che 
libera una forma imprevista di detournement e si manifesta attraverso 
il rovesciamento dei rapporti stabiliti e la ri-appropriazione di tutte le 
relazioni così generate. Un nuovo concatenamento si dispiega tra le parti a 
seguito della riattivazione degli scarti. Afferrare il momento opportuno è 
la condizione che rende efficace l’operazione di innesto e riconfigurazione. 
Il lavoro di riparazione è un’azione urgente, realizzata sotto la pressione di 
circostanze irripetibili. Chi la esegue, è sempre in uno stato di emergenza.
Postproduction
Queste tecniche di riparazione, così diffuse al Cairo, fanno pensare 
immediatamente ai processi e agli strumenti utilizzati nelle pratiche 
artistiche contemporanee che “, per quanto eterogenee, condividono 
il fatto di ricorrere a forme già prodotte dimostrando così la volontà di 
inscrivere l’opera d’arte all’interno di una rete di segni e significati, invece 
che considerarla forma autonoma o originale (…) la questione artistica non 
si pone più nei termini di un “ Che fare di nuovo?”, ma piuttosto di “Cosa 
fare con quello che ci ritroviamo?” In altre parole, come possiamo fare per 
produrre singolarità e significato a cominciare da questa massa caotica 
di oggetti, nomi e riferimenti che costituiscono il nostro quotidiano? 
Oggi gli artisti programmano le forme più che comporle. Invece di 
trasfigurare un elemento crudo (la tela bianca, l’argilla…) ricombinano 
forme già disponibili utilizzandone le informazioni.” (Bourriaud 2002, 
13) Le pratiche di riparazione, facendoci misurare l’indeterminatezza 
degli oggetti e delle cose, suggeriscono una nuova scatola di arnesi per 
il progetto e un nuovo orizzonte per ripensare le trasformazioni urbane 
a partire da tutte quelle parti che, nelle città, sono state scartate, rifiutate 
e dimenticate. Un intero repertorio di oggetti urbani inqualificabili può 
essere rimesso in gioco a partire dalla loro descrizione e individuazione.
“Non si tratta più di elaborare una forma sulla base di materiale grezzo, ma 
di lavorare con oggetti che sono già in circolazione sul mercato culturale, 
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vale a dire, oggetti già informati da altri oggetti. Le nozioni di originalità 
(essere all’origine di) e di creazione (creare qualcosa dal nulla) svaniscono 
lentamente nel nuovo panorama culturale segnato dalle figure gemelle del 
DJ e del programmatore, entrambi hanno il compito di selezionare oggetti 
culturali e includerli in nuovi contesti… Se oggi il download di forme 
(sampling e remake) rappresenta problematiche importanti è perché ci 
spinge a considerare la cultura globale come una scatola di strumenti, 
uno spazio narrativo aperto, piuttosto che un discorso univoco o una 
linea di prodotti industriali.” (Bourriaud 2002, quarta di copertina) Le 
città contemporanee sono una riserva di frammenti che hanno perso e 
perdono rapidamente non solo la loro funzione ma spesso anche il loro 
significato. L’architettura ha il compito di individuare, selezionare questi 
scarti e includerli in nuovi contesti attivando altre possibilità e generando 
nuovi significati condivisi.
Il lavoro di ricerca al Cairo ci ha fatto scoprire lo scarto come 
traccia, indizio, elemento ambivalente da indagare e descrivere per 
ricostruire attraverso il progetto una nuova narrazione.
Deriva da queste considerazioni la pratica del progetto d’architettura 
come investigazione che pone continuamente l’attenzione sui 
cambiamenti che costruiscono nuove relazioni tra le cose della vita 
quotidiana.
Il paradigma indiziario costituisce un fondamentale spostamento 
dell’asse teorico dalle certezze di un sapere formale da applicare per 
conformare la realtà, all’atteggiamento aperto di ricerca che definisce 
la propria azione nella scoperta continua di nuovi condizioni e 
possibilità. Progettare è essere appostati, in attesa di ciò che deve 
sorgere dal fondo, senza nome, di ciò che non presenta nessun 
interesse ma suggerisce configurazioni necessarie e sorprendenti. 
L’architettura, come il surfista, deve avere la capacità di inserirsi 
in un’onda preesistente, è fondamentale “arrivare tra” piuttosto che 
essere origine di uno sforzo. Le forme vengono generate da campi di 
energia dentro cui si agisce.
Il sapere indiziario permette di riconnettere lo specifico alle idee 
generali senza perdere il carattere individuale e, grazie alla rinnovata 
scoperta nel suo procedere delle condizioni di necessità, è capace di 
radicare le sue narrazioni nella storia.
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Tattiche
Il Cairo mette in discussione alcuni concetti molto usati in questi anni 
dalla cultura architettonica ed urbanistica: innovazione, stratificazione, 
permanenza, differenza, sono termini che questa città invita a ripensare.
Alla necessità di anteporre e sovrapporre le figure o i concetti alla vita, 
il Cairo risponde con una pratica di azioni continue e quotidiane che 
agiscono su spazi interstiziali e ridisegnano a posteriori alcune aree 
urbane secondo un movimento induttivo che trova nel corpo lo strumento 
principale di definizione degli ambienti e dei luoghi.
Queste attività, designate come informali, configurano un panorama 
di tattiche che suggeriscono altri strumenti per il progetto urbano. La 
rottura delle regole date, come generatore di spazi attraverso la lettura e il 
ricalco degli elementi imprevedibili, costituisce il modo di riconquistare il 
carattere e lo spirito di un luogo.
Le pratiche informali generano piccole architetture del paradosso 
che spostano la nostra attenzione sull’imprevisto come elemento di 
progetto suggerendoci la possibilità di ripensare l’errore come condizione 
privilegiata dell’invenzione.
La cultura informale si propone come riscrittura e opera di continua 
traduzione, che si esercita con assiduità nel trasformare gli incidenti in 
incontri imprevisti, lavorando sulle variazioni.
Nel caso del Cairo, da un lato la rete dei viadotti e delle freeways che 
innerva la città, come uno scheletro disseccato della modernità, dall’altro i 
tetti come nuovo suolo urbano, costituiscono già il luogo e la materia su cui 
si stanno concentrando, in forme diverse, le azioni spontanee dei cairoti. 
Nuovi modi di abitare ed usare questi spazi sono declinati variamente e 
costituiscono l’invenzione di alcune risposte possibili alla pressione umana 
della città contemporanea.
I tetti piani del Cairo sono sorprendenti. Appaiono come depositi 
di materiale da costruzione, cumuli informi di oggetti diversi su 
cui spesso si ergono acrobatiche strutture in legno, esili torri con 
colombaie in cima. Non si capisce se si tratti di un cantiere o di un 
rudere. In realtà sono il segnale di un’estrema vitalità di una città 
che continua a crescere su se stessa. Si tratta di nuovi piani urbani 
che pullulano di vita e di attività trasferendo in alto, in una specie di 
sospensione, il suolo agricolo che è stato occupato dalle case (tanto 
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che spesso sui tetti troviamo delle vere e proprie aie con gli animali 
o con un sistema di piccionaie). 
Si intravvede la possibilità di continuare a costruire in modo diverso 
sopra o sotto quelli che sono dei piani consolidati; nel caso delle 
variopinte colombaie, poste sui tetti, è interessante il cambiamento 
di struttura e di materiale dal telaio in cemento armato chiuso dai 
mattoni dell’edificio originario, alle esili strutture lignee di pali e 
tavole che si librano nel cielo con leggerezza e allegria.
Tramite la cultura informale abbiamo scoperto una dimensione 
sospesa che riserva potenzialità di crescita insospettabili e genera 
anomali spazi urbani con una reinvenzione continua dell’uso della 
città nella sua dimensione pubblica.
Un esempio rende questi concetti evidenti e immediatamente 
comprensibili: Durante il nostro lavoro di ricerca sul campo al 
Cairo nel periodo del Ramadan ci siamo imbattuti casualmente in 
un luogo magico. Uno “spazio indicibile” ricavato con poche mosse 
sotto una campata di un viadotto nell’isola di Zamelek. Si trattava 
di uno di quei luoghi che, durante il Ramadan, le famiglie più ricche 
allestiscono in tutta la città per offrire del cibo ai passanti dopo il 
tramonto: pochi elementi - dei tavoli in cerchio e delle lampade 
appese su un filo teso in diagonale da un pilastro all’altro - avevano 
generato con forza il senso di luogo definendo, senza costruire nulla 
di stabile, uno spazio di grande sacralità e convivialità. Si trattava 
di uno spazio rituale, un interno domestico senza pareti. È difficile 
restituire la sensazione e l’emozione che si provava nel passare dalla 
strada allo spazio coperto: pur senza attraversare alcuna soglia fisica 
il passaggio era netto, radicale.
Le pratiche informali si configurano come azioni tattiche che 
ridisegnano e trasformano lo spazio urbano in modo trasversale 
attraverso incursioni in territori altri che vengono acquisiti tramite 
l’occupazione e l’uso ripetuto e quotidiano. Come ha chiarito Michel 
de Certeau “La tattica ha come luogo solo quello dell’altro. Si 
insinua in modo frammentario, senza coglierlo nella sua interezza, 
senza poterlo tenere a distanza. (…) Il «proprio» è una vittoria del 
luogo sul tempo. Al contrario, in virtù del suo non luogo, la tattica 
dipende dal tempo, pronta a «cogliere al volo» possibili vantaggi. Ma 
ciò che guadagna non lo tesaurizza. Deve giocare continuamente 
con gli eventi per trasformarli in «occasioni». Senza posa, il debole 
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deve trar partito da forze che gli sono estranee.” (de Certeau, 2005, 
16-17) (c’è un riferimento a un testo e ad una pagina?)
Le azioni tattiche che stanno trasformando la città agiscono in modi 
e forme diverse con una forte capacità di adattamento sia nella città 
consolidata, storica o di impianto occidentale, che nei quartieri 
spontanei sorti negli ultimi dieci anni oltre il Nilo in direzione delle 
piramidi di Giza.
Riconoscere queste pratiche informali suggerisce la necessità di 
individuare una nuova strategia per il progetto urbano, partendo 
dalla capacità di leggere e riconoscere le azioni tattiche e la 
direzione dei cambiamenti in corso. Occorre dispiegare un campo 
dove mettere in tensione l’atteggiamento strategico disciplinare con 
l’ascolto delle azioni informali che dal basso stanno trasformando le 
città praticando una microurbanistica interstiziale.
Il Cairo costituisce un laboratorio eccezionale in quanto le condizioni 
limite, in cui vive l’intera città, ci permettono di misurare le possibilità 
dell’architettura facendoci scoprire il suo grado zero: quelle pratiche capaci 
di ricostruire la bellezza del vivere anche in uno stato di estrema necessità.
Se consideriamo il Cairo una città al limite, per pressione umana 
e condizioni dell’abitare, potremmo, con un piccolo spostamento, 
rappresentarla come scenario prossimo venturo delle nostre città, 
trasformandola così in un laboratorio unico ed eccezionale per affinare 
con una nuova immaginazione gli strumenti dell’architettura. Come la 
riparazione può diventare una strategia di rinnovamento? Come questa 
cultura, con uno spostamento trasversale, può aprire nuove prospettive di 
innovazione fuori dai luoghi comuni del vecchio e del nuovo, del passato e 
del presente, della cultura popolare e della cultura alta, dell’attimo e della 
durata, dei tempi brevi e dei tempi lunghi, del gesto e dell’azione, della 
spontaneità e della coscienza, del contesto e dell’autonomia? In che modo 
spingere le città a riparare se stesse ritrovando la felicità del vivere e del 
trasformarsi?
INTERMEZZO
Il film di Michelangelo Antonioni, Zabriskie Point (1970), si chiude con 
la stupefatta scoperta dell’informe, indicata come una soglia, un passaggio 
verso una condizione di non ritorno. La materia dell’esplosione si compone 
della casa con la sua architettura organica attenta alla condizione estrema 
del deserto e di tutti gli oggetti in essa contenuti.
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La casa e gli oggetti implodono come se una forza interna improvvisamente 
venisse fuori. La sequenza si chiude con delle immagini al rallentatore 
che vi spingono sempre più dentro l’esplosione dispersa contro il cielo. 
Schegge e frammenti si alzano e si muovono lentamente contro l’azzurro 
terso formando una nuvola di corpuscoli informi che solo ogni tanto, 
passandovi accanto, riconoscete come oggetti appartenenti alla vostra 
quotidianità (lampade, tavoli, sedie, borse, bicchieri, alimenti del frigo, un 
pollo, una confezione di biscotti sventrata). Una nuvola informe di scarti 
di grana e consistenza differente. I fotogrammi fissano la posizione nel 
vuoto degli oggetti e dei loro frammenti. 
Come all’angelo della storia di Walter Benjamin “Dove ci appare una 
catena di eventi vediamo una sola catastrofe che accumula senza tregua 
rovine su rovine…” (Benjamin 1940, 487) L’architettura, che pensava di 
dare forme risolutive all’abitare dell’uomo, è implosa e con essa anche la 
città che cercava di governare e costruire. Il progetto moderno si arresta 
su questa soglia.
Se la tempesta del futuro ci impedisce di ricomporre i frammenti e le 
macerie non ci resta che cartografare questi nuovi paesaggi per ritrovare il 
grado zero delle nostre azioni.
SECONDA STORIA: ABITARE STRANIERO2
Migranti
Negli ultimi anni l’Italia è diventata, sempre di più, terra di attraversamenti: 
ondate di nuovi “barbari” occupano città e territori re-inventando le forme 
dell’abitare. Laddove noi arretriamo abbandonando, rifiutando e lasciando 
scarti di tutti i generi (dagli oggetti alle case dei centri antichi) loro 
avanzano insediandosi, riutilizzando e trasformando. In questo momento ci 
troviamo in un punto critico decisivo che vede una netta contrapposizione 
tra noi italiani, cittadini e padroni, e gli altri, stranieri invasori, meticci e 
barbari. Questa frattura attraversa, in diverse forme, l’opinione pubblica e 
l’intera società. Alle ipotesi spesso ipocrite di assimilazione (“siamo tutti 
italiani”, “siamo tutti meticci”) preferiamo mettere in campo le differenze, 
anche laceranti, tentando di dare forma al conflitto per utilizzarlo come 
occasione di un rinnovamento programmatico e disciplinare.
Le nuove comunità di migranti abitano spesso le strutture più antiche delle 
nostre città e, attraverso il loro intenso quotidiano abitare, trasformano 
2 - Padiglione Italia XI Mostra internazionale di Architettura Biennale di Venezia 2008.
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dall’interno le strutture e i modi di vivere e di costruire gli spazi privati e 
pubblici.
Queste nuove forme di abitare, negli ultimi anni, hanno costruito delle 
città invisibili che stanno cambiando dall’interno i nostri paesaggi. 
Di fronte a queste trasformazioni occorre una rinnovata capacità di 
visione e di apprendimento per riscoprire, a partire da questi insediamenti, 
vocazioni e potenzialità dei diversi territori italiani. 
Queste crescenti azioni informali, concentrate spesso sul patrimonio 
esistente, sollevano con urgenza una nuova domanda che ripropone 
all’architettura la questione dell’abitare come problema centrale per 
ripensare le città e i paesaggi.
Lo scopo di queste esplorazioni sulle azioni informali dell’abitare delle 
comunità migranti, è quello di immaginare nuove condizioni per una 
architettura che rinnovi le sue forme e i suoi strumenti e ridefinisca gli 
spazi pubblici e i servizi collettivi (scuola, sanità, spazi per la cultura).
Possiamo pensare, allora, la casa come laboratorio privilegiato su cui 
rifondare una diversa pratica dell’architettura attenta alla rottura dei 
confini tra interno ed esterno per delineare, in una società civile sempre 
più multietnica e ibrida, una diversa riconfigurazione delle relazioni tra 
paesaggi domestici e paesaggi urbani, sostenibilità ambientale e nuove 
tecnologie.
Identikit Italia
Nel film Paisà di Rossellini gli americani, che risalgono l’Italia dalla 
Sicilia al Veneto, tracciano da stranieri il filo che lega insieme le differenze 
ricomponendole in un possibile scenario unitario.
Potremmo rileggere l’Italia come un confine continuamente attraversato, 
che le differenze hanno strutturato, modificandone dall’interno costumi, 
culture, linguaggi. La sua storia urbana è stata spesso caratterizzata dalla 
capacità di abitare i confini.
L’Italia si è costruita “dal di dentro” attraverso continue sovrapposizioni 
intersezioni e innesti di lingue, costumi e paesaggi diversi per cui la cultura 
italiana non si è mai appellata all’identico ma si è sempre fondata su un 
accordo di differenze.
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Interni di famiglie tunisine a Mazara
Il progetto, presentato nel Padiglione italiano “L’Italia cerca casa” della 
XI Mostra internazionale di architettura, era accompagnato da una 
serie di foto che appartengono ad una ricerca più ampia sull’abitare dei 
migranti che da alcuni anni conduce Peppe Maisto. In questo caso il 
lavoro documenta gli interni di Mazara. Il tempo lento di esposizione 
se da un lato confonde i corpi e i volti, dall’altro svela i piccoli dettagli, 
gli oggetti e le loro posizioni. Le tracce e gli indizi dell’abitare diventano 
così più evidenti e capaci di raccontare le loro storie attraverso lapsus e 
accostamenti imprevisti.
I ricalchi sulle foto rivelano innesti ed ibridazioni che formano un 
primo catalogo di frammenti per un’architettura meticcia. Gli interni 
delle abitazioni costituiscono il luogo primario in cui si esprime l’azione 
immediata dell’abitare. La semplice disposizione di pochi oggetti genera lo 
spazio domestico attraverso l’appropriazione e la trasformazione di stanze 
anonime. Per esempio la semplice posizione di normali divani contro le 
pareti perimetrali rimanda all’idea che è il tappeto centrale a dare ordine 
agli oggetti come la corte con le stanze della casa. Anche la disposizione 
dei quadri sulle pareti rivela un ordine costruito per simmetrie acustiche 
più che geometriche.
ARCHITETTURA E METICCIATO: SRADICAMENTO E 
APPARTENENZA
Potremmo definire queste pratiche come una architettura del meticciato 
che si esprime in una poetica della relazione come rapporto tra culture e 
metodologie diverse applicabili liberamente a seconda delle condizioni da 
affrontare. In questi progetti è possibile leggere, in nuce, dei tratti comuni 
che riguardano il metodo, gli strumenti e le forme e potrebbero essere 
descritti, in una prima approssimazione, secondo alcuni punti critici:
- il progetto come lavoro di trasformazione sull’esistente, attraverso 
innesti, riconfigurazioni degli scarti e spostamenti di significato e di uso, 
come se si trattasse di operazioni di riparazione che producono continue 
metamorfosi;
- una tecnica di invenzione fondata sulla ripetizione e su piccoli slittamenti 
di forma e di senso a partire da tutto ciò che esiste;
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- la pratica del progetto come attenzione all’errore imprevisto e al 
movimento come dilatazione dei confini e rottura dei limiti tradizionali 
tra interno ed esterno, paesaggi e costruzioni, teatro e corpi;
- una rinnovata attenzione al grado zero dell’architettura per ridefinire la 
forma e i rapporti con il contesto attraverso la posizione dei corpi e le loro 
relazioni dinamiche con una rinnovata attenzione verso i comportamenti 
e gli oggetti d’uso quotidiano.
Una reale efficacia dell’architettura può realizzarsi solo attraverso un 
netto alternarsi di azione e progetto, tattica e strategia, lavoro sul campo 
e lavoro a distanza, costruzione site specific e costruzione di officina, 
interventi a bassa definizione e nodi hi-fi : attraverso questi procedimenti 
deve plasmare quelle forme dimesse che corrispondono alla sua influenza 
all’interno di collettività attive meglio dell’ambizioso gesto universale di 
una pianificazione e un progetto che partono esclusivamente dall’alto. Solo 
questo atteggiamento si mostra all’altezza in modo attivo del momento 
storico che stiamo vivendo. 
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Interni urbani a Pechino
Una città di frammenti1
Michele Bonino
L’Asia osservata da Occidente è apparsa spesso come un luogo parallelo a 
quello reale, descritto attraverso immagini e linguaggi scelti per costruire 
aspettative o rispondere a domande che si ponevano dalla nostra parte 
del mondo. Ciò vale anche per Pechino: le descrizioni di questa città, 
così come riprodotte in Occidente, spesso appaiono deformate. Si tende a 
parlarne come di un luogo dai contrasti inconciliabili: tra il vecchio della 
tradizione, visto come familiare e “alla scala umana”, e il nuovo omologato 
a modelli estranei e fuori scala. Oppure la si racconta come una città 
che cresce solo attraverso cambiamenti radicali, dove la demolizione 
diventa la principale azione dell’urbanista. È questo il senso di molte 
interpretazioni, ed è inevitabile che ciò condizioni l’aspettativa dello 
studioso europeo, che vi giunga per la prima volta. Ma uno sguardo più 
attento fa scoprire molte sfumature. Alla velocità delle trasformazioni 
urbane si affiancano inerzie inaspettate, come quella di un centro 
storico che, nonostante la pressione immobiliare e la modernizzazione 
delle infrastrutture, resiste in uno stile di vita quasi rurale, nel fitto 
tessuto degli hutong: un “centro vuoto” e a bassa densità, caso unico per 
città di tali dimensioni. Alla generale mancanza di “scala umana” dei 
grandi interventi contemporanei, poi, si contrappongono alcuni casi 
sorprendenti: una volta scoperto dai cittadini, lo smisurato Galaxy Center 
di Zaha Hadid è diventato uno dei luoghi di vita pubblica di maggior 
1 - Questo testo è l’evoluzione di un saggio scritto insieme a Filippo De Pieri, come 
introduzione al volume Beijing Danwei. Industrial Heritage and the Contemporary City, Jovis, 
Berlino 2015 - curato da entrambi. Il volume è nato nell’ambito di un progetto di ricerca 
congiunto tra Tsinghua University e Politecnico di Torino, intitolato Memory/Regeneration e 
finanziato dalla Compagnia di San Paolo di Torino per il 2013-14.  Ringrazio Pierre-Alain 
Croset, Giovanni Durbiano e Maria Paola Repellino.
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successo. E soprattutto quel contrasto tra “vecchio e nuovo”, tra hutong 
e alienanti “superisolati” contemporanei non racconta in modo adeguato 
la complessità della città contemporanea. Giunti a Pechino si scoprono 
infatti altre parti di città dall’identità diversa, realizzate nel periodo 
socialista degli anni Cinquanta-Settanta: piccole fabbriche, corpi in linea 
residenziali, spazi pubblici nascosti nel cuore degli isolati, scuole, palestre 
e club per lavoratori, tutti raccolti in “interni urbani”, recinti ben definiti. 
Davanti agli occhi non abbiamo quindi un contrasto netto, ma tre modelli 
di città riconducibili con chiarezza alle loro epoche, in cui essi hanno 
cercato di essere totalizzanti: la città vecchia, costruita sulla coincidenza 
tra forma urbana e cosmogonia; la città socialista, con il suo obiettivo di 
controllare la società attraverso l’organizzazione dello spazio urbano; la 
città neo-liberale, guidata dalla legge del mercato. Ma nessuno di questi 
modelli ha preso il sopravvento, dovendo così rinunciare alla pretesa 
assoluta su cui si era costruito. Pechino oggi è piuttosto una “città di 
frammenti”: per una capitale che è stata monocentrica per tutta la sua 
storia, questa articolazione rappresenta oggi una grande potenzialità 
dal punto di vista urbano, se si guarda a scenari futuri di indispensabile 
policentrismo che rispondano alla crescita territoriale e demografica. 
Nella consapevolezza che, in questa vicenda, la città socialista abbia 
giocato un ruolo almeno cronologicamente centrale, appare importante 
esplorare questa stagione urbana spesso dimenticata.
Iniziamo con una passeggiata lungo Chaoyang Road. Lasciamo la 
metropolitana presso il Central Business District e ci muoviamo 
verso i settori orientali della città, passando sotto il quarto anello di 
circonvallazione. Per un po’, la silhouette escheriana dell›edificio CCTV di 
OMA incombe dietro di noi, mentre alte torri e un centro commerciale di 
recente apertura sembrano suggerire che si è definitivamente abbandonata 
la struttura densa e stratificata della Pechino storica, e raggiunto un 
punto di non ritorno. Ma, poco più avanti, tutto cambia di nuovo: edifici 
bassi di ispirazione sovietica, piccoli negozi e spazi pubblici, gruppi di 
persone anziane che coltivano il loro giardino o si divertono giocando a 
mah-jong. Si sta avvicinando l’area della Textile Factory n.2 , uno dei tre 
impianti della società tessile di Stato creata nel 1953: l’unico di cui esiste 
ancora una traccia fisica, avendo gli altri due lasciato il posto a nuovi 
edifici commerciali. Sul lato sud di Chaoyang Road, i corpi di fabbrica 
sono stati in gran parte conservati e trasformati in un distretto creativo, 
ribattezzato “Legend Town”: il valore iconico dei vecchi capannoni e la 
tensione tra memoria di strutture industriali e nuova articolazione degli 
spazi comuni  sono la principale caratteristica del progetto, impostato da 
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Kengo Kuma. Le cose sono diverse sul lato nord della strada, dove il 
complesso residenziale della fabbrica è stato per lo più ignorato dalla città 
contemporanea e mostra segni visibili di degrado fisico e di abbandono 
sociale, ma anche una notevole vitalità, grazie alla storia condivisa dalla 
popolazione. 
In contrasto con l’attenzione che molti paesi occidentali hanno da tempo 
dedicato al patrimonio industriale, a Pechino e in Cina si tratta di un 
fenomeno recente. Quando si discute il destino di ex siti industriali, la 
critica internazionale si concentra spesso sul caso iconico della 798 Art 
Factory, un esempio di trasformazione urbana apparentemente innescato 
da processi bottom-up, ma ben presto saldamente istituzionalizzato 
nelle politiche governative. È un caso che dimostra come la Cina stia 
diventando sempre più consapevole del potenziale urbano insito negli 
spazi delle aree industriali dismesse e del valore aggiunto (simbolico 
oltre che economico) che la conservazione di questi luoghi può offrire. 
Un punto di svolta nella storia della 798 è venuto nel 2005, con il boom 
internazionale dell’arte contemporanea cinese, quando molte opere d’arte 
sono state vendute da Sotheby e Christie a prezzi record, inaugurando una 
stagione di forte speculazione. Il governo ha sottoposto a protezione la 
fabbrica nel 2006, trasformandola ufficialmente in un quartiere dell’arte. 
Nello stesso anno, l’undicesimo Piano Quinquennale ha fissato per la 
trasformazione dei siti industriali il modello dei “distretti creativi”, intesi 
come driver di consumo e di sviluppo economico. La 798 è diventata 
una formula commerciale da replicare (talvolta con lo stesso nome) in 
contesti diversi come Chongqing, Zhengzhou, Shenzhen. Proprio il 
caso della 798 e dei suoi successori mostra il rischio che il recupero di 
fabbriche esistenti possa accompagnarsi con la perdita della memoria 
storica e sociale. Anche altri esempi di riuso industriale a Pechino non 
hanno avuto particolare successo nel preservare tracce di memorie locali: 
per esempio, la Comunità Pingguo, che è stata promossa come un motore 
culturale per una grande transazione immobiliare; o Songzhuang, un 
insieme di villaggi rurali trasformati in un distretto d’arte. Negli ultimi 
anni, il tema del “distretto creativo” sembra essere diventato un luogo 
comune nelle politiche di riconversione di ex aree industriali, replicato 
con poca sensibilità rispetto le specificità dei luoghi e concentrato su 
commercio e gentrification. 
Un approccio più attento alla memoria dei luoghi, invece, può venire 
dalla conoscenza di un fenomeno specifico della città socialista. I 
cambiamenti legati alla forte industrializzazione degli anni Cinquanta-
Settanta hanno assunto una forma urbana precisa, legata alla struttura 
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sociale e amministrativa della cosidetta “unità di lavoro”: la danwei, 
negli anni successivi alla nascita della Repubblica Popolare, divenne 
l’elemento principale di una riorganizzazione spaziale della città cinese. 
L’organizzazione socialista prevedeva che ogni lavoratore con la sua 
famiglia si legasse a una specifica unità. Quest’ultima era caratterizzata 
da un’associazione stretta tra luoghi del lavoro, spazi per la residenza 
e altre strutture per la vita sociale e associativa (mense, scuole, attività 
ricreative...). Le danwei funzionavano simultaneamente come unità 
produttive e luoghi di controllo sociale, di erogazione del welfare urbano 
e di attribuzione di specifici diritti di cittadinanza. In quanto principio 
organizzativo della società urbana, non è difficile individuare nelle danwei 
alcuni elementi ricorrenti, sia nelle forme urbane –tendevano a costruirsi 
come interni urbani, recinti chiusi (dayuan), vere e proprie città nella 
città chiuse da muri e recinti– sia nelle soluzioni architettoniche –edifici 
residenziali in linea prefabbricati di 5-6 piani, di diretta ispirazione 
sovietica.
In particolare, il fatto che la produzione fosse organizzata in danwei 
multifunzionali conferì alla città industriale cinese alcuni caratteri specifici, 
spesso ancora visibili. Mentre in Europa le grandi aree industriali sono 
spesso viste come elementi anti-urbani che interrompono la continuità 
del tessuto tradizionale, molte danwei appaiono più somiglianti alle 
parti di città in cui si trovano inserite, di cui ripropongono la modalità 
di organizzazione tradizionale basata sulla giustapposizione di recinti 
chiusi. Il patrimonio delle danwei racchiude un forte potenziale di 
memoria, legato sia alle esperienze delle persone vissute sui luoghi, sia più 
in generale all’eredità di un progetto simbolico di costruzione della città 
moderna. Per questi motivi, se fino a pochi anni fa l’attitudine corrente 
nei confronti delle danwei industriali era riconducibile alla demolizione, 
oggi emerge un interesse per la conservazione di alcuni di questi luoghi.
Con queste riflessioni in mente, è più facile capire la danwei della Textile 
Factory (o quello che oggi ne resta), in cui ci eravamo imbattuti lungo 
Chaoyang Road. Alla fine degli anni Novanta, la produzione dei suoi 
stabilimenti venne trasferita in una nuova area industriale nell’area di 
Shunyi, in linea con il graduale processo di suburbanizzazione industriale 
della capitale. I settori 1 e 3 vennero completamente demoliti per costruire 
una nuova parte di città, la New Textile City, complesso ad alta densità 
di edifici residenziali e commerciali promosso da società immobiliari. Il 
settore 2 fu invece riconvertito nel distretto creativo di Legend Town, che 
contrariamente alle intenzioni oggi conserva un carattere chiuso rispetto 
al resto della città. Gli spazi riqualificati rimangono poco accessibili al 
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pubblico: nonostante l’introduzione di numerose attività semi-private, 
alcune attività commerciali e il tentativo di integrazione con lo spazio 
urbano, il distretto creativo ha fallito nella creazione di reali spazi pubblici, 
tendendo a escludere la cittadinanza del quartiere circostante. Come 
rivela il nome stesso (Legend “Town”), simili operazioni di rinnovamento 
urbano tendono tipicamente a costruire una nuova città alla piccola scala, 
ma si configurano sostanzialmente come gated communities dal carattere 
monofunzionale. 
Nell’area residenziale a nord, invece, si assiste a segnali di lenta apertura 
della danwei verso la città circostante. Qui non vi è stato alcuno intervento 
di riqualificazione fisica, ma a partire dagli anni Novanta sono cambiate 
gradualmente le forme di proprietà e gli usi, verso una maggiore 
inclusione della città circostante. L’asilo, la scuola elementare e media 
accolgono i bambini dei quartieri vicini oltre a quelli delle famiglie locali, 
l’ospedale è diventato l’infermeria del ChaoYang Hospital. I dormitori 
e le mense sono affittate a cittadini provenienti da altre zone della città. 
Anche le funzioni lungo il limite della passata danwei tendono a cambiare 
e i servizi forniti internamente vivono una graduale integrazione con gli 
spazi pubblici esterni all’area. La ricca articolazione del tessuto funzionale 
e sociale della danwei originaria promette una facile integrazione con la 
complessità della città circostante, al cadere delle barriere fisiche e mentali 
ancora presenti, anche se sempre più confuse.
Oltre alla Textile Factory, a Pechino è possibile incontrare ancora 
numerose danwei nella loro forma fisica del dayuan, non solo significative 
per un’indagine critica ma meritevoli di un’attenzione progettuale. Si tratta 
di luoghi diversi per dimensione e per storia, dove a un estremo si trovano 
grandi impianti siderurgici come l’acciaieria di Shougang Ertong (1958-
78), già oggetto di diversi progetti di conservazione e trasformazione: 
un’area che, più che nelle parti centrali, appare ricca di potenzialità 
soprattutto ai margini, strategici per la connessione con una parte di città 
in forte trasformazione. All’estremo opposto vi sono danwei piccole e 
centrali, come la Thermal Power Plant (1976), interessante non solo per la 
sua localizzazione, ma anche per la ricchezza della stratificazione storica e 
per il modo in cui gli edifici moderni si inseriscono nella trama della città, 
che comprende un tempio risalente alla dinastia Liao (907-1125). Alcuni 
di questi casi hanno già subito trasformazioni importanti, altri sono quasi 
intatti, tutti però hanno chiaramente dovuto interagire con la loro natura 
fisica di dayuan, il “grande recinto”. 
Alla luce di queste riflessioni, Il potenziale urbano delle danwei nella città 
di oggi risulta particolarmente interessante: nonostante l’enfasi ideologica 
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sulla produzione industriale e la produzione di massa di abitazioni, la 
disposizione degli spazi collettivi e degli edifici residenziali mostra un 
layout decisamente alla scala umana. Una volta abbattuti i muri che 
definiscono l’involucro del recinto, la struttura interna mista e articolata 
si rivela spesso pronta a fluire naturalmente nella città. In altri casi, in cui 
la città si è invece sviluppata moltiplicando nuove enclosure e compound, le 
danwei ancora esistenti appaiono in grado di interagire con questo stato 
di crescita, dialogandovi attraverso la loro condizione di dayuan. Nati 
come luoghi chiusi e deputati al controllo (“esclusivi”), nella condizione 
urbana contemporanea esse possono ribaltare verso la città esterna una 
loro dimensione inclusiva interna, che permetteva la coesistenza in spazi 
compatti di produzione, abitazione, servizi. Alla scala urbana, infine, 
il sistema delle danwei potrebbe richiamare un concetto di arcipelago 
urbano, similmente a quello proposto nel 1977 da Oswald Mathias 
Ungers nel suo progetto per Berlino The City in the City – Berlin: a Green 
Archipelago. Si abbandonava l’ambizione di una ricostruzione unitaria 
della città attribuendo un valore d’identità urbana a singoli frammenti. 
Un simile modello teorico potrebbe essere utilmente ripreso per il caso di 
Pechino: un arcipelago di danwei (si calcola che ne furono fondate circa 
30.000) trasformate in “centri civici locali”, per introdurre un principio 
di multipolarità in una struttura urbana cresciuta esclusivamente finora 
secondo una logica centrale, strutturata da assi e anelli concentrici. L’idea 
della “città nella città” potrebbe diventare il concetto di base per un futuro 
riassetto urbanistico di Pechino attraverso molteplici “isole urbane”, 
valorizzando le contraddizioni tra i singoli frammenti.  
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Identità possibili degli spazi inclusivi 
Anna Barbara
La dimensione inclusiva degli interni oggi assume una veste politica 
oltre che culturale, sociale ed economica. Predisporre uno spazio interno 
all’inclusione è una scommessa, una ricerca in corso di sperimentazione e 
risposte che oggi potrebbero sembrare risolutorie, potrebbero essere dopo 
errate e conflittuali. Non si può dire che esiste una tipologia unica di spazi 
inclusivi, ma si può pensare a un atlante di progetti che si muovono verso 
quella direzione, che assumono l’inclusione come missione e che per certi 
versi, certi tempi, certi ambienti riescono anche realizzarla. L’inclusività 
non può essere una prescrizione, ma esistono delle caratteristiche dei 
luoghi che li rendono favorevoli affinché essa avvenga.
La progettazione d’interni inclusivi pone innanzitutto la questione 
se questa sia una qualità dei luoghi o delle comunità, ossia se si possa 
considerare che un luogo sia inclusivo senza che lo sia la comunità che 
lo presidia, o viceversa se una comunità inclusiva possa attivare relazioni 
di questa natura all’interno di luoghi avversi e di natura esclusiva. 
Sembrerebbe che a essere inclusive possano essere le relazioni che le 
persone instaurano nei luoghi e non i luoghi stessi, ma può anche essere 
che alcuni luoghi, desaturati dalle loro iperfunzioni, si predispongano 
meglio alla comprensione di comunità differenti.
Il tema dell’inclusione corre il rischio di essere demagogico quando 
propone risposte uniche e onnicomprensive. L’inclusione a 360°/365 è 
un’utopia per qualsiasi luogo e rischia di scontentare tutti e accontentare 
esclusivamente un esercizio retorico. Più interessanti sono i progetti che si 
concedono la discrezionalità nella selezione a favore di una fattibilità che, 
talvolta parziale, aggiunge parti importante alla ricerca dell’inclusione.
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Una progettazione inclusiva deve partire da una valutazione di chi è il 
destinatario, del contesto, della durata, del come si intende esercitarla e 
altri fattori che via via si andranno a delineare.
Da una lettura di progetti già esistenti se ne evince che esistono luoghi nati 
per accogliere che magari non sono adatti a includere perché definiscono 
un rapporto verticale con l’ospite che esclude quello orizzontale tra gli 
accolti; oppure esistono interni progettati per l’incontro e lo scambio 
che potrebbero veicolare il dialogo, dove però le velocità dei flussi che 
li attraversano è talmente differente da rendere impossibile la sincronia; 
oppure luoghi dove la estrema disponibilità di connessione virtuale 
cannibalizza qualsiasi rapporto reale a favore di scambi digitali; oppure 
luoghi troppo funzionalizzati, attivi con un sistema di accensione e 
spegnimento tipo ON-OFF, che non consentono altre possibilità di uso 
e di attività oltre quelle previste da un programma ufficiale di apertura.
Progettare interni inclusivi può significare lavorare non solo sullo spazio 
e sulle relazioni in grado di innescare, ma anche sui differenti tempi che 
regolano i luoghi, su quelli in grado di consentire la compresenza, ma 
anche di attivare una staffetta temporale tra una inclusione ed un’altra.
Il genere d’inclusione che un luogo può attivare può avere modalità e tempi 
differenti o, a seconda dei bisogni, passare da una modalità ad un’altra in 
base a condizioni mutate nel corso del tempo. Prevalentemente si possono 
riassumere in processi di:- inter-inclusion. Si tratta di quei luoghi in cui si procede per assimilazione 
totale delle differenze, per similitudine, per omologazione. Questi 
luoghi presumono delle regole sovrastrutturali alle quali si aderisce e 
proprio da quest’assunzione se ne evince l’inclusione. I luoghi inter-
inclusivi hanno regolamenti che sono codificati dall’alto, a priori, 
verticali, che funzionano in maniera estremamente efficace nei 
momenti di emergenza. Un campo di prima accoglienza profughi 
lavora su regole valide ugualmente per tutti a prescindere dalla 
provenienza e grazie a questa semplificazione esso riesce, in tempi 
rapidi, a fornire risposte efficaci e inclusive. - cross-inclusion. Riguarda i luoghi d’incrocio su comuni interessi 
(intersezione) da parte di persone o comunità che possono avere 
anche profonde e laceranti differenze, ma che attivano operazioni 
di sharing di un luogo, di un bene, di un servizio per raggiungere un 
risultato collettivo e non individuale. Spesso si tratta di un’inclusione 
temporanea, un momento, un periodo più o meno protratto, che non 
DIALOGHI TRASVERSALI | 101
presuppone la costituzione vincolata di una comunità, ma che aggrega 
con le modalità più liquide e più semplici che meglio si accordano con 
le caratteristiche agili dei nostri tempi. L’inclusività che nasce dalle 
community in rete origina eventi e luoghi che hanno questo genere 
di cross-inclusion, ossia una inclusività tematica, temporale, emotiva. 
Occupa gli spazi, ma non li possiede. Il luogo inclusivo è la sua laica 
epifania.- multi-inclusion. Riguarda i luoghi di convivenza, di azione sulle 
differenze come fondamentali per l’integrazione (unione). Sono luoghi 
di maturazione delle problematiche dell’integrazione, che veicolano 
processi di partecipazione, che agiscono sul necessario riconoscimento 
della diversità, che assumono il dialogo come strumento di 
determinazione. Sono luoghi che praticano il multiculturalismo e che, 
mai come oggi, sono sotto l’attacco di tutti quelli che si arroccano 
dietro un’anacronistica supremazia del diritto di cittadinanza. Questi 
luoghi sono ad esempio alcuni centri della formazione, che grazie alla 
generazione dei millennials riescono a usare le differenze come vere e 
proprie palestre multiculturali. Gli interni multi-inclusivi consentono 
una permanenza maggiore, sono più istituzionali, esistono a prescindere 
dalle diverse comunità, attivano inclusione multiculturale per proprio 
statuto.
Queste generiche categorie tentano una possibile matrice dei luoghi 
inclusivi in base alle loro modalità, ma possono anche rappresentare le 
fasi di evoluzione dei medesimi interni nel corso del loro processo di 
emancipazione e di apertura.
Perché nei fatti un interno inclusivo può tutelare la propria esistenza 
aprendo i confini a reinventando in continuazione regole di inclusione e di 
reclutamento, ma anche al contrario può farlo chiudendosi e ghettizzandosi, 
proteggendosi dall’esterno, filtrando gli ingressi e concedendo l’accesso 
solo ai simili, agli iscritti o agli affiliati.
Nuovi parametri
Analizzando progetti ad alto quoziente d’inclusività si evince che 
esistono delle condizioni che si propongono di frequente e altre che sono 
imprescindibili affinché lo spazio sia effettivamente inclusivo.- riconoscimento
Perché due entità partecipino alla medesima inclusività è necessario 
che avvenga il riconoscimento reciproco delle differenti identità. La 
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mancata identificazione dell’altro, nelle similitudini e nelle differenze, 
è la prima forma di paura e di conseguente esclusione. Uno spazio 
inclusivo non è claustrofobico, deve consentire la distanza necessaria 
per garantire il riconoscimento della diversità e instaurare i conseguenti 
processi di relazione.- reciprocità
La condizione necessaria, ma non sufficiente è che tutte le comunità 
presenti (anche solo parzialmente) siano interessate affinché 
l’inclusività sia praticabile, secondo un desiderio di reciprocità e 
prossimità tra le comunità coinvolte.- condivisione normativa
Un ordinamento di norme condivise è alla base dell’organizzazione di 
uno spazio inclusivo, sebbene esse possano avere validità limitata alla 
durata di una pratica inclusiva o di un’altra. - media-azione 
Spazi inclusivi presuppongono una comunicazione che si avvalga di 
codici condivisi e comprensibili. In tal senso la mediazione linguistica 
e semantica sono fondamentali non solo tra culture ed etnie differenti, 
ma talvolta anche tra generazioni diverse. I nuovi media e le loro azioni 
di comunicazione offrono efficaci metalinguaggi in grado di favorire il 
dialogo e conciliare alcune distanze. - familiarità
Le tecnologie di geo-localizzazione offrono strumenti di decodifica 
e descrizione degli spazi nella propria lingua. La familiarità con uno 
spazio diminuisce lo stato di disorientamento diventando il primo 
tramite per sentirsi incluso.- versatilità
Uno spazio inclusivo non deve necessariamente essere ampio per 
comprendere la somma delle singole parti nel medesimo tempo, ma 
essere sufficientemente versatile a ospitarne parti di entrambi anche 
in tempi differiti.- permeabilità
La soglia tra spazio inclusivo e il suo esterno non deve essere aperta 
o chiusa, ma essere permeabile e selettiva secondo un’attitudine 
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placentare in grado di far entrare quanto è vitale a garantire l’inclusività 
e filtrare o rigettare quanto nocivo. - multiscalarità
Gli interni inclusivi possono presupporre situazioni di attraversamento 
di flussi di persone. Perché avvenga l’inclusività, gli interni devono 
garantire una sincronia di velocità, direzione e verso, essere multiscalari. - time tuning
Puntare nello spazio e nel tempo il momento dell’incontro è 
coordinata fondamentale nell’agenda inclusiva. I luoghi rafforzano 
la loro inclusività laddove il programma temporale è condiviso e 
partecipato. Si tratta di una chiamata alla quale una comunità risponde 
partecipando e includendo.
Sebbene questi parametri agevolino l’inclusione, ve ne sono altri che 
presentano delle problematicità. Ad esempio l’inclusione non sempre 
prevede pratiche democratiche o azioni dal basso, anzi quando si deve 
attivare in maniera repentina, essa avviene come decisione dall’alto 
indispensabile per iniziare un processo che spontaneamente non 
accadrebbe. E’ solo in una fase più matura e consolidata dell’inclusione 
che i processi possono diventare democratici e addirittura spontanei.
Un altro parametro che favorisce o ostacola l’inclusione è la densità, 
intesa non solo come massa critica di persone coinvolte in uno specifico 
tempo e spazio, ma anche in termini di distribuzione su un’area. Mappare 
il posizionamento dei luoghi inclusivi, e di quelli in grado di includere, 
mostrerebbe una concentrazione nei centri urbani e nelle grandi metropoli 
e un’assenza o sporadicità nelle periferie e nei piccoli centri dove talvolta 
le modalità di inclusione sarebbero invece più semplici e più efficaci. La 
concentrazione diventa sempre più frequentemente ostacolo all’attivazione 
d’inclusione laddove ha come conseguenza un aumento improvviso e 
insostenibile della popolazione da includere rispetto a quella esistente. 
Dalla comunità alla community e viceversa
Una questione da affrontare è anche legata alla proprietà degli spazi e 
conseguentemente alla loro natura accogliente e/o inclusiva.
Fino a qualche decennio fa l’unica distinzione verosimile era quella tra 
spazio privato e pubblico. Se il luogo era privato, i modi di accoglienza 
erano prevalentemente legati alle procedure di ospitalità, le cui regole erano 
definite dalla proprietà e sottoscritte dagli ospiti come patto inesorabile. Se 
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il luogo era pubblico, le modalità di integrazione erano prevalentemente 
legate alle procedure di affiliazione sancite dalla comunità e dalle sue leggi. 
Oggi il panorama sembra essere più articolato e, oltre a queste due 
grandi categorie ancora esistenti e valide, si sono sviluppate altre forme 
- non di proprietà - ma di gestione degli spazi inclusivi che definiscono 
sperimentazioni interessanti. 
Agli iscritti ai club esclusivi, ambasciatori del lusso e del privilegio, si 
affiancano gruppi -sempre più numerosi- di aspiranti, inclusi in pratiche 
collettive aperte a individui e comunità differenti.
Iniziando con attività di sharing da parte di una o più comunità che si 
insediano in un luogo con modalità temporanee, siamo passati a forme 
di dating sociale e collettivo che aprono all’inclusione case, piazze, luoghi 
abbandonati, fermate della metropolitana nelle ore di chiusura, scuole 
fuori stagione.
Sono gli scenari sia pubblici sia privati dove si svolgono le cene-in-bianco, 
che attirano migliaia di persone con il desiderio di conoscere altri senza 
che necessariamente questi si mettano sulla difensiva; dove si danza lo 
street tango; dove di condivide il social eating; sono i guerrillia restaurants; le 
case aperte al coach surfing o l’airbnb. 
Luoghi inclusivi
Se si potessero identificare dei luoghi dove l’inclusività attecchisce sempre 
più favorevolmente, ci accorgeremmo che tra questi ci sono i luoghi del 
“frattempo”, ossia quelli dismessi da una destinazione e in attesa della 
successiva; i luoghi reali che le comunità virtuali scelgono come epifania 
per incontrarsi e poi ritornare nella rete; i piani terra abitati che creano 
continuità pedonale tra la città e gli edifici; i nodi intermodali che 
raccordano velocità differenti; le periferie storiche che hanno memoria e 
sono in grado di generare nuova cultura urbana, inclusione sociale e altre 
economie.
I luoghi del frattempo
Si tratta di luoghi indeterminati che passano da una destinazione a 
un’altra. Questa transizione può durare qualche ora, oppure anche qualche 
decennio. Nell’uno e nell’altro caso si tratta di luoghi che hanno avuto una 
precisa identità, che però è definitivamente scaduta o temporaneamente 
sospesa, in grado di garantire margini di tolleranza e versatilità tali da 
includere più che da escludere attività e persone. La dimensione temporale 
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dei luoghi è una variabile fondamentale per studiare alcuni interni inclusivi 
perché alcuni possono presentarsi attrattivi e inclusivi in alcuni momenti 
ed esclusivi in altri. Una valutazione dei cronotopi temporali, con i suoi 
pieni e vuoti può diventare un indicatore interessante per comprendere 
qualità inclusive di un luogo. Nell’era di internet non sarebbe sorprendente 
pensare che condividere il tempo sia più inclusivo che condividere lo 
spazio.
I luoghi reali per le comunità virtuali
La determinazione dello spazio di riferimento diventa oggi cardinale: non 
si tratta esclusivamente di spazio fisico, ma anche di quello virtuale ed 
emotivo.
L’inclusione non avviene più inevitabilmente per vicinanza, per prossimità, 
ma può avvenire per affinità e condivisione tramite collegamento virtuale.
L’inclusione tramite la rete diventa sempre più frequente, perché le regole 
di affiliazione sono più semplificate, meno definitive, più facili, più ampie.
In questa dinamica si gioca anche la definizione più evidente tra spazio 
reale e virtuale: il primo è più impegnativo, dialogico, definitivo; il secondo 
è più temporaneo, più emotivo, più assertivo. Gli interni inclusivi, che le 
comunità virtuali scelgono come epifania, sono inclusivi per un tempo 
definito, risultanti di un appuntamento in un luogo specifico in un tempo 
dato.
Piani terra abitati
Gli interni inclusivi hanno un rapporto privilegiato con i piani terra, o 
meglio, con i piani pedonali, che in alcune culture si trovano invece al 
piano rialzato delegando il ground floor alla mobilità veicolare.
I progetti di housing degli anni Settanta/Ottanta prevedevano degli spazi 
terra attrezzati, per la collettività o per il piccolo artigianato e commercio 
in grado di tessere socialità e inclusione alla scala del condominio, del 
quartiere.
Il rapporto tra dentro e fuori e la possibilità di scambio e di permeabilità 
sono fondamentali per consentire inclusione. Quando i piani terra sono 
disabitati, chiusi e introversi si produce discontinuità, s’induce una 
mobilità veicolare e conseguentemente si compiono passaggi così veloci 
da lambire gli edifici senza attraversarli o interagire con essi. 
Il ruolo sociale del punto di attacco a terra degli edifici con la strada o la 
piazza sta diventando sempre più cardinale nella costruzione di continuità 
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e inclusione. Nei nuovi quartieri delle città occidentali e asiatiche si cerca 
di consentire agli spazi intorno agli edifici di intercettare socialità. Così 
nei quartieri per il terziario avanzato vengono installati, nelle piazze 
antistanti, tavoli per il ping-pong e i densissimi condomini di megalopoli 
cinesi ospitano serate danzanti ai piedi dei propri edifici. Si potrebbe 
azzardare che l’architettura dell’inclusione sta ridisegnando le sezioni 
degli edifici e il rapporto tra orizzontalità e verticalità.
Nodi intermodali
Stazioni ferroviarie, aeroporti, porti saranno sempre più in grado di 
innescare o disincentivare l’inclusione. I luoghi della mobilità saranno 
complici del rimescolamento tra individui e comunità. Non sono più 
semplicemente delle porte urbane, ma sono diventati veri e propri 
caravanserragli contemporanei per lo scambio di merci, informazioni, 
esperienze. 
Periferie storiche
Sempre più di frequente le logiche del centro in antitesi con le periferie 
sembrano essere anacronistiche. La geometria della prossimità è ridisegnata 
dalla rete, ma anche da nuovi sistemi di trasporto che misurano lo spazio 
in tempo e costo, più frequentemente che in chilometri o metri.
La questione inclusiva degli interni sembra assumere caratteristiche 
interessanti nel ruolo da essi svolto nelle periferie storiche delle città, come 
nei centri minori. 
Nei piccoli centri o nelle periferie l’inclusione ha altre tattiche rispetto 
al centro. Nelle periferie storiche, che sono quelle con una memoria 
collettiva, le comunità locali reinvestono nel ruolo sociale dell’architettura 
per attivare strategie inclusive tramite pratiche di coesione sociale, 
collaborazione, sostenibilità, nuova occupazione. In questo processo 
l’inclusione non riguarda solo il rapporto tra comunità nuove e quelle 
insediate, ma anche tra generazioni differenti, etc. 
Nuove tattiche
Si tratta di un inizio, di un’ambizione più che di una pratica consolidata, 
perché l’inclusione presuppone un bilanciamento tra quozienti di diversità 
e di uguaglianza che creano forme d’inclusione nello spazio che possono 
anche essere completamente differenti. 
Ci sono varie categorie per le quali l’inclusione è sopravvivenza, altre per 
le quali essa è appartenenza, altri per le quali è élite. Conseguentemente 
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gli interni che ospiteranno queste geometrie dell’inclusione dovranno 
considerare la differenza di significato e valore che ciascuno di essi associa 
a essa.
L’inclusione dovrà considerare le sproporzioni demografiche tra i residenti 
e i migranti, i secondi talvolta più numerosi dei primi, dovranno contribuire 
alla costituzione di luoghi di dialogo e confronto. Culture e popolazioni 
si rimescoleranno come mai accaduto prima e passerà del tempo finché 
tutti avranno garantito uguale accesso alle medesime informazioni e al 
benessere condiviso.
Le nuove forme di nomadismo che riguardano i grandi numeri 
delle migrazioni, ridisegneranno la geografia politica, trasferendo 
intere popolazioni dentro altre nazioni e rendendo necessari processi 
d’integrazione reciproca per prevenire il collasso di entrambe le parti e 
dissuadere lo scontro cruento.
Un ruolo fondamentale per l’inclusione nei luoghi continuerà a essere 
quello dei social media che hanno avuto la capacità dirompente di 
potenziare la fiducia, di chiedere alla rete di fare da garante e di rendere 
più facile e immediato un dialogo inclusivo tra luoghi e comunità vicine e 
distanti, presenti e assenti (ma sempre comunque connesse).
La connessione sarà alleata dell’inclusione attraverso il superamento del 
digital divide e la formazione avrà un ruolo fondamentale per garantire 
quell’ascensore sociale agli inclusi che l’economia da sola non è più in 
grado di offrire.
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A+U, C3, Paiseia, A10). Per la casa editrice Lettera Ventidue dirige le 
collane Costellazioni. Scritture dell ’Architettura e Libri Primi.
Carlo Salone
Docente all’Università degli Studi di Torino, all’Université Paris-Est 
Créteil e all’Université Lyon 2-Lumière, dirige il Master internazionale 
ITC-ILO “World Heritage and Cultural Project for Development” presso 
la Turin School of Development. Si è occupato di politiche territoriali 
europee, sviluppo regionale e nuovo regionalismo e, più di recente, del 
ruolo della cultura e dell’arte nei processi di rigenerazione urbana e di 
place-making, argomenti su cui ha pubblicato monografie e articoli anche 
su riviste internazionali.
















Caravanserraglio di Qazvin, 1840, disegno di Eugene Flandin.
La Villa Imperiale di Katsura, Kyoto, foto di Marcello Ghilardi.
Orto urbano a Torino, fotografia di Carlo Salone.
Botto&Bruno, Colors and the kids II, 2009, stampa vutek su banner, 
cm 150x141, courtesy galleria Alberto Peola, Torino.
Botto&Bruno, L’enfant sauvage, 2012, video dvd, 3’25”, musica di 
BottoeBruno+Bartolomeo Migliore.
Botto&Bruno, Abusiva, 2010,cm36x29,5, grafite su carta montata su 
forex.
ShowTheKReative, 2016, progetto di rivitalizzazione urbana 
presentato per il bando Culturability.
Viadotto nell’isola di Zamelek, Cairo.
L’Italia cerca casa, Padiglione Italia XI Mostra internazionale di 
Architettura Biennale di Venezia 2008.
Textile Factory n.2, Pechino, il recinto nord, ad uso residenziale e 
servizi, foto di Michele Bonino.
Textile Factory n.2, Pechino, il recinto sud, già produttivo, trasformato 
in “Legend Town” secondo un masterplan di Kengo Kuma, foto 
CEEDI.
Textile Factory n.2, Pechino, una veduta di strada della parte 
residenziale, foto di Jia Yue.
Festa in una piazza cinese, foto Anna Barbara.
